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Coordinare  e riunire  in  un  libro  i criteri  ed  i giudizi  che  risultano  da  tutto  quello 
che  si  è detto  e pubblicato  intorno  ai  pittori  e scultori  napoletani  per  farne  emergere 
un  complesso,  che  abbracci  la  fisonomia  artistica  nelle  diverse  fasi  della  sua  vita  , è lo 
scopo  schiettissimo  di  questo  lavoro. 

Se  riuscissi  talmente  in  sì  difficoltoso  assunto , da  seguire , quantunque  alla  lontana, 
la  storia  artistica  del  De  Dominici  e legarla  in  tempi  nostri , mi  reputerei  oltre  ogni 
credere  fortunata,  come  son  già  lieta  dell’approvazione  che  mi  dà  a queste  pagine  l’illu- 
stre mio  amico  Cesare  Cantù  con  la  seguente  lettera  che  mi  onoro  di  pubblicare. 

La  Principessa  della  Rocca. 


Signora  e Amica, 


Fu  tutta  gentilezza  di  gran  dama  il  vostro  ricordare  a stampa  le  ripetute  vi- 
site che  insieme  facevamo  alle  gallerie  di  Firenze , e supporre  che  i miei  appunti 
educassero  la  giovane  vostra  intelligenza  alla  riflessione,  ai  confronti,  al  buon  gusto. 
Erano  tempi  che  e Voi  ed  io  avevamo  bisogno  di  dimenticare  il  presente  : e nulla 
è più  opportuno  delle  belle  arti  a calmare  lo  spirito  e riconciliare  cogli  uomini  e 
cogli  avvenimenti.  Lasciatemi  la  compiacenza  che  quelle  passeggiate  vi  abbiano  fatto 
alcun  bene,  ed  avviata  su  d’un  sentiero , dove  ora  vi  accingete  a fare  gran  passi.  È 
troppo  vero.  Gli  artisti  di  codesto  fortunato  mezzodì  non  sono  conosciuti  quassù 
cquanto  meriterebbero.  A voi,  gentile  principessa , a rivendicarli  e rivelarceli ; ed 
uno  che  con  maggiore  desiderio  e compiacenza  leggerà  le  vostre  pagine  sarà 

Milano,  dicembre  1882. 


il  vostro  devotissimo 
Cesare  Cantò. 
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Non  si  può  dire  che  la  pittura,  come  arte  indipendente  e separata  dalla  scultura  ed 
architettura,  possa  vantare  nella  storia  un’antichità  eguale  a quella  delle  due  arti  sorelle. 
Perchè,  in  quanto  alla  sua  essenza,  non  si  può  la  pittura  chiamare  arte  indipendente,  se 
non  quando  sia  giunta  a rappresentare  con  V aiuto  del  disegno  e del  colore  gli  oggetti 
visibili,  che  compongono  i diversi  regni  della  natura,  sopra  una  superficie  piana.  Ma  do- 
vendo essa  dare  V apparenza  del  vero  alle  figure  e agli  oggetti  che  rappresenta , non 

può  farlo  se  non  per  mezzo  della  prospettiva  lineare  od  aerea.  Cioè  a dire  senza  rap- 
presentare la  posizione  rispettiva  e la  configurazione  degli  oggetti , come  appariscono  al 
nostro  sguardo  , o la  digradazione  delle  tinte  prodotte  dalla  massa  d’  aria  interposta  fra 
l’occhio  e 1’  oggetto  , e quindi  senza  le  vicende  e gli  accidenti  delle  ombre  e della  luce. 
La  pittura  perciò  non  potè  dirsi  costituita,  se  non  quando  si  giovò  di  quegli  studi  che 
la  sollevarono  dallo  stato  di  semplice  ornamento  decorativo  a quello  di  arte  indi- 
pendente. 

Sarebbe  adunque  inutile  di  parlar  di  pittura  nell’  antico  Oriente  , prima  perchè  essa 

fu  adoperata  solamente  in  servizio  dell’  architettura  e della  scultura  , e poi  perchè  non 
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abbiamo  memorie  tali  che  ci  raccontino  o ci  descrivano  i primi  passi  dati  da  quest’  arte 
nella  sua  infanzia. 

Solamente  in  Grecia  abbiamo  memoria  di  una  pittura  come  arte  indipendente  , la 

quale,  secondo  i racconti  degli  storici  greci  e le  loro  descrizioni , dobbiamo  credere  che 

« 

avesse  acquistato  non  solamente  una  certa  importanza,  ma  un  certo  grado  di  perfezione. 
Essendo  noi  obbligati  a credere  gli  storici  quando  ci  raccontano  lo  illusioni  di  quei  di- 
pinti e le  gare  generose  di  quei  pittori  greci  che  lasciarono  nella  storia  nomi  come 
quelli  di  Protogene,  Apollodoro,  Zeusi,  Parrasio,  Poiignoto  ed  Apelle,  noi  dobbiamo  rico- 
noscere il  merito  che  doveva  essere  in  quelle  pitture. 

Quando  le  armi  romane  ebbero  vinta  la  Grecia  e la  civiltà  greca  ebbe  in  ricambio 
soggiogato  Roma , le  arti  si  trapiantarono  nella  casa  de’  nuovi  dominatori , e dai  dipinti 
ercolanesi  e pompeiani  possiamo  farci  un  concetto  di  quell’  arte  romana  che  rappresen- 
tava le  scene  della  vita,  le  danze,  le  cacce,  i combattimenti,  e non  lasciò  mai,  neppure 
in  Roma,  di  raffigurarci  unite  le  tradizioni , le  storie , e tutto  il  mondo  eroico  dell’  an- 
tichità. 

Le  origini  della  pittura  moderna  bisogna  rintracciarle  nei  principii  del  Cristianesimo, 

\ 

e i primi  secoli  della  nuova  religione  ci  danno  nelle  rappresentazioni  delle  catacombe  e 
nei  musaici  che  servono  a decorare  le  basiliche , il  carattere  di  quella  pittura  moderna 
che  per  via  di  continuate  trasformazioni  ed  evoluzioni  è giunta  al  suo  stato  presente. 

I fondatori  della  pittura  in  Italia  si  possono  ritenere  Cimabue  e Giotto , e da  questi 
due  può  uno  scrittore  seguitare  il  cammino  glorioso  dell’arte,  la  quale  mentre  negli  altri 
paesi  d’Europa,  e segnatamente  in  Germania , lasciava  monumenti  bellissimi  nelle  catte- 
drali, fondava  in  Italia  un  regno  indipendente. 

Al  secolo  decimoquinto , mentre  la  scuola  toscana  .si  solleva  sulle  altre  per  la  sua 
forza  creatrice  e presenta  i nomi  di  Masaccio,  del  Ghirlandaio,  di  Botticelli,  di  Signorelli, 
quella  di  Padova  rappresentata  da  Mantegna  occupa  un  altro  posto  luminoso , come  in 
Lombardia  la  scuola  di  Gian  Bellino  seguita  Carpaccio  e Cione  da  Conegliano. 

Ma  un’altra  scuola  sorgeva  in  questi  tempi  nell’Umbria,  che  si  tenne  lontana  dalla 
direzione  realista  che  dominava  in  quel  secolo  decimoquinto  tutte  le  scuole  italiane,  inau- 
gurata da  Nicola  Alunno  di  Foligno  e continuata  dal  Perugino.  Questa  fu  la  scuola  che 
prese  la  sua  principale  ispirazione  da  una  certa  esaltazione  religiosa,  e seppe,  accoppian- 
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dola  con  la  perfezione  della  forma  e del  colorito  , esprimere  la  quiete  , la  rassegnazione, 
la  preghiera,  in  modo  non  mai  veduto  meglio. 

Il  secolo  decimosesto  fu  per  la  pittura  in  Italia  quello  che  era  stato  in  Grecia  il  se- 
colo di  Pericle  per  la  scultura.  La  forza  creatrice  di  questo  periodo  si  manifesta  in  un 
numero  grande  di  pittori  eccellenti,  che  diversi  tutti  l’uno  dall’altro,  occupano  ciascuno  un 
primo  posto. 

Furono  fondatori  di  scuola,  Leonardo  da  Vinci,  da  cui  procedono  Lumi,  Gaudenzio 
Ferrari  e il  Sodoma,  e Michelangelo  che  si  può  dire  solo  e senza  scuola,  ma  che  ebbe 
contemporanei  Baccio  della  Porta  e Andrea  del  Sarto.  E quindi  la  scuola  di  Raffaello, 
quella  del  Correggio,  e finalmente  un’altra  scuola  sublime,  la  scuola  veneta,  la  cui  pro- 
prietà risiede  particolarmente  nel  colorito  e nell’armonia  delle  tinte:  essa  vanta  i nomi  di 
Tiziano,  di  Palma,  di  Paolo  Veronese,  del  Tintoretto. 

Nel  secolo  seguente,  cioè  il  decimosettimo,  come  la  scultura  e l’architettura  venivano 
decadendo,  la  pittura  iniziò  una  novella  epoca  che  per  via  diversa  raggiunse  in  tutta  Europa 
una  gloria  assai  splendida.  La  scuola  fondata  dai  Caracci,  come  quella  che  si  rivolse  allo 
studio  del  vero  e del  sentimento,  fu  una  specie  di  reazione  alla  precedente,  che  dallo  studio 
dell’antichità  aveva  riportato  una  forma  convenzionale  ; ma  anche  questa  scuola  non  ebbe 
vita  propria  e fu  pur  essa  convenzionale,  perchè  volle  fermare  per  suo  principio  1’  eclet- 
tismo, cioè  il  raccogliere  le  qualità  diverse  dai  tanti  pittori  precedenti.  Si  levarono  a grande 
gloria  lo  Zampieri  e Guido  Reni , e sorsero  maravigliose  , per  lo  studio  della  natura , la 
scuola  fiamminga  e la  spagnuola,  la  scuola  olandese,  la  tedesca,  la  francese.  La  pittura 
si  volse  a rappresentar  la  natura  in  tutte  le  sue  manifestazioni  diverse , e il  paesaggio 
cominciò  ad  esser  trattato  come  un  genere  indipendente. 

Del  secolo  decimottavo,  tutto  occupato  nel  movimento  delle  guerre  europee,  che  anda- 
rono a finire  con  la  grande  rivoluzione,  non  mette  conto  di  parlare.  Solamente  verso  la 
fine  di  questo  stesso  secolo  decimottavo  e nei  primi  venti  anni  del  nostro,  le  memorie  antiche, 
che  si  studiano  da  per  tutto,  hanno  tale  predominio,  che  la  pittura  prende  dall’arte  greca 
e romana  le  sue  ispirazioni  nel  trattare  i suoi  argomenti.  Chiusa  1’  epoca  delle  grandi 
rivoluzioni  sociali  e caduto  l’impero,  le  arti  ripigliano  dopo  molto  tempo  uno  svolgimento 
che  apparisce  vigoroso  in  tutta  Europa  o la  pittura  può  vantare  i nomi  che  noi  segne- 
remo qui  appresso. 
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Ciò  detto  parmi  necessario  dare  uno  sguardo  retrospettivo  all’arte  che  si  faceva  a 
Napoli. 

Una  cinquantina  d’anni  fa  gli  artisti  erano  attaccati  ad  una  tradizione  (senza  dubbio 
gloriosa),  ad  una  convenzione,  o ad  una  verità  di  seconda  mano. 

I giovani  artisti  avevano,  è vero,  innanzi  agli  occhi  il  modello  vivo,  nelle  sale  del 
disegno  : ma  si  raccomandava  loro  di  tradurlo  colle  gambe  e col  torso  dell’  Antinoo  , del 
Discobolo  e delle  statue  greche.  Pensate  come  ciò  dovesse  esser  comodo! 

Un  severo  e temuto  professore  della  vecchia  accademia , uomo  convinto  e tenace , 
quindi  inesorabile  , aveva  per  dippiù  proscritto  il  colore  , e faceva  regnare  la  linea,  una 
linea  inllessibile,  corretta  e glaciale.  Costanzo  Angelini,  l’artista  del  quale  parliamo,  vo- 
leva fare  nella  pittura  e nella  scultura  ciò  che,  verso  la  stessa  epoca,  Basilio  Puoti  vo- 
lea  fare  in  letteratura:  l’uno  sostituendo  la  linea  convenuta  e tradizionale  alla  linea  vera, 
richiesta  dalla  mutabilità  dei  tipi  da  rappresentare  ; 1’  altro,  la  frase  classica  degli  autori 
antichi,  alla  frase  giusta  ed  espressiva  del  pensiero  moderno  , e così  creare  degli  uomini 

che  non  hanno  mai  esistito  o che  non  esistono  più  , ed  una  lingua  che  non  si  è mai 

parlata  o che  non  si  parla  più. 

Lungo  sarebbe  l’indagare  le  cagioni  di  questo  rigorismo  sistematico.  Era  forse  un  ti- 
mor panico  dei  barocchi  scapigliati  che  poco  prima  avevano  calpestato  tutte  le  re- 
gole. E per  paura  di  muoversi  troppo  si  erano  fermati  in  modo  da  non  aver  più  fiducia 

nella  iniziativa  del  proprio  ingegno.  Non  si  mossero  che  al  passo  e sotto  l’autorità 
incontrastata  degli  antichi , disciplinandosi  uniformemente , come  soldati  che  fanno  1’  e- 
sercizio. 

La  conseguenza  di  tutto  ciò  era  naturale.  Gli  artisti  non  poteano  riprodurre  una 
passione  o un  sentimento,  perchè  ciò  che  li  preoccupava  era  la  forma  e quella  data  forma. 
Doveano.  dunque  ricorrere  agli  esseri  della  mitologia  e delle  favole  , ai  Greci  e Romani 
dei  tempi  classici,  e non  rappresentare  che  la  semplice  azione  materiale. 

E si  fece  precisamente  così. 

In  questo  periodo  e sotto  l’ influsso  delle  idee  che  vi  dominavano  ed  alle  quali  più  o 
meno  parteciparono  , vissero  e lavorarono  Guerra,  Oliva,  Maldarelli  padre,  Pitloo,  Fergola 
fra  i pittori,  Tito  Angelini  e Cali  fra  gli  scultori. 

Seguì  a questo  un  periodo  di  progresso  iniziato  in  Napoli  da  Giuseppe  Mancinelli. 
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Uno  dei  suoi  quadri,  il  San  Carlo  Borromeo,  vi  destò  entusiasmo  , e fu,  come  si  dice, 
un  vero  avvenimento  artistico  quando  venne  esposto  verso  il  1845  e 46. 

Mancinelli  pensionato  dal  governo  napoletano  aveva  vissuto  lungamente  a Roma.  A 
Roma  egli  si  trovava  vicino  ad  artisti  di  tutti  i paesi  die  vi  accorrevano,  vi  lavoravano 
e vi  passavano  una  parte  della  loro  vita , quando  non  vi  si  stabilivano  definitivamente  , 
e potè  largamente  profittare  dei  loro  esempi  e dei  loro  studii.  Il  Mancinelli  infatti  guar- 
dava il  vero  con  occhio  più  sincero  , conservando  intatto  il  suo  culto  per  la  forma  di 
Raffaello.  Egli  ebbe  una  larghezza  di  linea  , un  colore  meno  convenzionale , ed  uno  stile 
più  proprio,  che  lo  distinguono  dai  suoi  predecessori.  Ma  con  tutti  questi  pregi  egli  non 
fece  che  migliorare  la  scuola  dalla  quale  era  uscito,  senza  spostarne  i principii  od  intac- 
carne la  base.  Nello  stesso  tempo  Michele  di  Napoli,  ora  quasi  ritirato  dalla  vita  artistica, 
faceva  ammirare  i suoi  grandi  cartoni  rigorosamente  disegnati , e che  dinotavano  in  lui 
una  maschia  intelligenza  della  forma , ed  un  ingegno  naturale , brusco  , indipendente, 
robusto. 

Il  paesaggio  seguiva  lo  stesso  movimento  con  Franceschini , Smargiassi , Duclère , 
i fratelli  Carelli , Fergola  e Gigante.  Quest’  ultimo  fu  un  vero  novatore.  L’ impres- 
sione della  verità  resa  colla  mirabile  intelligenza  di  un’  esecuzione  rapida  e fotogra- 
fica , ne  fanno  un  precursore  della  scuola  moderna.  I suoi  acquarelli , nei  quali  egli 
s’ era  creato  la  più  grande  indipendenza  di  mezzi , stanno  a paro  con  quello  che  si  fa 
di  meglio  oggi  stesso  e continuano  a destare  1’  ammirazione  degli  amatori  della  buona 
pittura. 

Verso  quest’  epoca , lavorava  pure  Giuseppe  Bonolis  , un  altro  artista  , che  è neces- 
sario ricordare,  benché  il  suo  nome  sia  ora  obbliato , come  sono  obbliate  le  poche  opere 
ch’egli  ha  lasciato.  Egli  non  avea  la  forza  d’arte  nè  forse  la  disposizione  d’ingegno,  atta 
a creare  delle  opere,  ma  egli  ha  fatto  molto  bene  coi  suoi  ammaestramenti. 

Fu  uno  dei  primi  che  mosse  guerra  alla  vecchia  accademia,  riportando  gli  studii  alla 
sorgente  della  verità,  ch’egli  faceva  osservare  con  molta  penetrazione. 

Intanto  uno  studente  solitario,  senza  altro  maestro  che  la  campagna,  senza  altri  prin- 
cipii che  l’ osservazione  profonda  ma  ingenua  della  verità , iniziava  in  Napoli  una  pittura 
sincera  ed  evidente.  Si  era  talmente  abituati  a vedere  una  pittura  che  non  avea  un  ri- 
scontro immediato  nella  natura  circostante,  che  la  rappresentazione  delle  cose  che  ab- 
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biamo  ogni  giorno  sotto  gli  occhi,  parve  una  cosa  nuova.  S’ intende  che  qui  parliamo  di 
Filippo  Palizzi , del  quale,  del  resto,  ci  occuperemo  più  lungamente  in  seguito.  Ag- 
giungiamo solo  , che  nel  tempo  stesso  il  fratello  di  lui,  Giuseppe  Palizzi , andava  a Pa- 
rigi per  fuggire  le  strettoie  napoletane.  Fu  uno  dei  primi  pittori  che  facesse  quel  viaggio, 
allora  poco  frequente  per  gli  abitanti  di  Napoli.  Ed  egli  vi  giungeva  nel  buon  momento. 
Viveano  ed  erano  giovani  e nella  robustezza  del  loro  ingegno  rivoluzionario  nel  1830. 
Delacroix  che  lottava  con  Ingres,  Rousseau  che  rimetteva  in  onore  la  foresta  di  Fontai- 
nebleau,  Marilhat  e Decamps  che  esploravano  l’Oriente,  e poi  Dupré,  Diaz,  Corot,  Troyan, 
Daubigny,  Franglais,  Rose  Bonheur  che  furono  i campioni  della  scuola  novella.  Questi  nel 
paesaggio  furono  egualmente  forti , che  Delacroix  , Flandrin,  Couture  ed  altri , che  for- 
mano quella  pleiade  gloriosa  della  scuola  che  s’intitola  del  1830. 

Caduto  in  quella  fornace  di  lavoro  e di  aspirazioni  al  suo  primo  uscire  da  Napoli,  da 
questa  città  cinta  da  una  muraglia  cinese  perchè  le  idee  del  di  fuori  non  vi  entrassero,  Giu- 
seppe Palizzi  vi  si  trasformò  e divenne  un  uomo  nuovo  ed  un  altro  artista.  Quando  di  tempo 
in  tempo  egli  qui  ritornava,  destava  l’entusiasmo  degli  artisti  e dei  giovani,  colle  sue  vedute 
sull’  arte  e col  racconto  di  una  pittura  che  l’ immaginazione  degli  ascoltatori  ingrandiva  ; 
essi  divoravano  cogli  occhi  i suoi  studii  dal  vero,  che  somigliavano  così  poco  a tutto  quello 
che  si  era  fatto  negli  anni  scorsi.  Allora  fu  introdotto  un  linguaggio  nuovo,  e cominciò 
la  lotta  che  è durata  fino  a noi. 

Venne  a far  traboccare  la  bilancia  in  favore  della  nuova  scuola  il  giovane  potente  in- 
gegno di  Domenico  Morelli. 

Filippo  Palizzi  e Domenico  Morelli  furono,  possiamo  dirlo,  le  fonti  del  rinascimento 
della  pittura  a Napoli.  E da  questi  due  maestri  che  si  diramano  le  differenti  fisonomie  degli 
artisti  napoletani. 

Le  ricerche  sulla  natura  fatte  dal  Palizzi,  diedero  le  basi  dell’intonazione,  della  co- 
lorazione, della  luce,  del  valore  dei  toni,  e della  qualità  delle  superficie.  Ed  è al  Morelli 
che  si  devono  le  combinazioni  degli  accordi  pittorici , 1’  elevazione  della  tonalità,  il  tema 
espresso  dalla  sola  macchia  dei  colori,  e la  profonda  conoscenza  del  linguaggio  dei  colori 
e della  linea. 

Essi  diedero  i comandamenti  all’  arte  che  da  tutti  ora  è seguita  in  Napoli , salvo  le 
modifiche  che  le  diverse  individualità  vi  apportano.  È a questa  scuola  che  si  debbono  i 
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più  distinti  artisti,  che  l’un  dopo  l’altro  hanno  costituito  quell’arte  che  dicesi  napoletana, 
e dei  quali  verremo  occupandoci  individualmente  nel  nostro  libro. 

A tali  artisti,  che  han  già  il  loro  posto,  segue  una  numerosa  falange  che  sorge  pro- 
mettitrice  del  più  lieto  avvenire. 

Fra  poco  questi  più  giovani,  fatti  adulti,  lasceranno  agli  altri  a venire  il  tesoro  delle 
loro  ricerche,  ed  è questo  almeno  che  ci  auguriamo  per  la  prosperità  della  pittura. 
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Non  al  merito  ma  all’artista  non  ha  guari  defunto,  dò  il  primo  posto  nel  mio  libro.  Con 
ciò  non  intendo  dire,  che  lo  Smargiassi  fosse  senza  meriti,  anzi  ne  ebbe  moltissimi,  e fra 
tutti  basterebbe  , 1’  essere  stato  1’  anello  di  congiunzione  che  servì  a far  rialzare  1’  arte 
pittorica  nella  nostra  città.  Molti  dei  viventi  grandi  artisti,  che  avremo  occasione  di  ammi- 
rare nel  prosieguo,  furono  allievi  dello  Smargiassi. 

Però  essi , compresi  dalla  serietà  di  un  secolo  in  cui  si  rovescia  quanto  di  cattivo 
attaccasi  al  passato  , seppero  abbandonare  il  maestro  sulla  vecchia  via  e risoluti  gettarsi 
nella  nuova.  È difficile  oggi,  guardando  i lavori  del  Palizzi , del  Cortese , del  Mancini  e 
di  altri  valenti,  semplicemente  supporre,  che  essi  un  giorno  fossero  andati  a scuola  dallo 
Smargiassi. 

Infatti  la  pittura  odierna  differisce  enormemente  da  quella  della  prima  metà  del  secolo. 
Il  convenzionalismo,  l’accademico,  il  leccato , che  si  osserva  nei  lavori  dello  Smargiassi  e 
dei  suoi  coetanei,  è del  tutto  bandito  dai  quadri  moderni. 

La  scuola  pittorica  napoletana , ebbe  in  sul  cominciare  del  secolo  i suoi  neofiti , che 
regolarmente  dovettero  risentirsi  dell’ambiente  rivoluzionario  e reazionario  dell’  epoca.  Noi 
quindi  vi  osserviamo  gli  accenni  a voler  uscire  dal  barocchismo  del  secolo  scorso  , senza 
aver  la  forza  di  rompere  completamente  con  il  passato. 

Si  era  in  un  periodo  nel  quale  si  voleva  e non  si  osava  : si  osava  e non  si  sapeva  : 
si  sapeva  e non  si  poteva.  La  reazione  del  1815  tarpò  le  ali  all’  intuito  artistico  , che 

1 Questa  biografia  era  già  scritta  e stampata  quando  l’illustre  artista  è mancata  ai  vivi.  Con  tutto  ciò  non 
mi  penso  di  toglierla,  perchè  morto  così  di  recente,  l’influenza  dello  Smargiassi  nello  sviluppo  artistico  napoletano, 
non  si  è peranco  dileguata  per  lo  inceder  di  quel  tempo  che  tutto  distrugge. 
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dava,  incipienti  segni  di  sviluppo.  Bisognarono  molti  anni,  prima  che  tale  intuito,  attutito 
dalla  politica,  potesse  rinnovarsi,  affermarsi,  consolidarsi  e restar  padrone  del  campo. 

Lo  Smargiassi  lo  troviamo  appunto  in  tale  periodo  ; artista  nato,  capi  nei  suoi  primi 
anni,  che  l’arte  era  in  infelici  condizioni,  ma  attaccato  ad  usi  e sentimenti  antiartistici  e 
punto  liberali,  non  ebbe  forza  di  rompere  le  catene  che  1’  attaccavano  ad  una  roccia  im- 
produttiva. 

Era  difficile  strapparsi  a tale  catena  negli  anni  in  cui  dimorava  a Parigi.  Egli  viveva 
è vero  di  vita  intima  con  gl’  ingegni  più  preclari  di  Francia.  I suoi  amici  erano  Balzac, 
Alfred  de  Musset , Horace  Vernet  ed  altri , che  in  quel  tempo  iniziavano  in  Francia  il 
progresso  letterario  e artistico. 

Egli  viveva  quindi  in  un  epoca  di  transizione.  La  stella  di  Claudio  di  Lorena,  impal- 
lidiva il  giorno,  che,  per  testamento  di  Sir  William  Turner,  un  suo  quadro  era  collocato 
a fianco  di  un  quadro  del  primo  nel  Museo  Britannico. 

Vennero  dopo  il  Constable  e Bonington , due  paesisti  inglesi,  che  al  dire  degli  stessi 
critici  francesi,  ebbero  grande  influenza  nel  nuovo  indirizzo  dell’arte  del  paesaggio  in  Francia. 

Si  lasciò  da  parte  il  mal  vezzo  di  comporre , di  aggiustare  la  natura  , ma  si  cercò 
imitarla  o meglio  tradurla , qual’è  ! 

Non  si  collocò  più  il  solito  albero,  come  quinta , da  un  lato  del  quadro,  col  tempio 
greco  in  lontananza  ed  il  solito  fiume.  Venne  la  scuola  , così  detta  del  petit  coin.  In 
Italia  con  l’esempio  di  Massimo  d’Azeglio,  che  se  fu  buon  patriota,  bravo  soldato,  valente 
scrittore,  fu  mediocre  artista,  invalse  l’uso  del  paesaggio  storico , che  non  sempre  riesce 
a bene,  se  non  si  è grandi  artisti,  come  fu  il  Turner.  I mediocri  sono  travolti.  — La 
salita  è troppo  ripida  e vertiginosa,  e la  discesa  rovinosa. 

Gabriele  Smargiassi  nacque  a Vasto  negli  Abbruzzi,  nell’ottobre  del  1798. 

Abituato  a respirare  aure  di  Corte,  lo  Smargiassi  ebbe  tutte  le  forme  di  una  società 
eletta  e con  lui  si  conversava  piacevolmente,  le  ore  scorrevano  senza  avvedersene. 

Aveva  17  anni  allorché  venne  in  Napoli  per  studiarvi  la  pittura,  ed  a ventiquattro 
anni  andò  a Roma,  facendovi  rapidi  progressi  nella  scuola  pittorica  dell’epoca. 

Fu  nella  grande  città  che  conobbe  la  regina  Ortensia , ed  il  figlio  Luigi  Bonaparte  , 
poscia  Napoleone  III,  e con  essi  si  recò  ad  Arenemberg  nella  Svizzera,  dimorandovi  alcun 
tempo.  Per  quanto  le  alte  montagne,  le  folte  selve,  le  pittoresche  cascate  della  Svizzera 
avessero  dovuto  ispirarlo  e dar  materia  al  suo  pennello,  pure  non  vi  restò  lunga  pezza,  e 
lo  troviamo  a Parigi  ove  si  guadagna  l’affezione  e la  stima  dei  francesi , tanto  che  , da 
quel  governo  fu  decorato  della  Legione  d’onore,  croce  che  raramente  viene  accordata  agli 
stranieri. 

Menzionare  i gradi  accademici,  i posti  occupati,  le  onorificenze  ottenute,  parmi  opera 
vana  e mi  condurrebbe  troppo  per  le  lunghe  ; mi  basta  ricordare  come  egli  sia  stato  membro 
effettivo  della  Regia  Accademia  di  Archeologia,  Scienze,  lettere  e belle  arti. 

Dopo  dodici  anni  di  residenza  nella  capitale  della  Francia  , fece  ritorno  in  Napoli  e 
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subito  per  pubblico  concorso,  si  guadagnò  il  posto  di  professore  della  scuola  di  paesaggio 
nell’Istituto  di  Belle  Arti. 

La  morte  lo  trovò  al  suo  posto.  Malgrado  i suoi  85  anni  egli  non  avea  ancora  ab- 
dicato 1’  officio  di  professore  , ma  ciò  era  deplorevole  giacche  la  sua  età  avanzata  non 
gli  permetteva  di  visitare  con  gli  allievi  i luoghi  pittoreschi,  e cosi  far  imparare  agli  scolali 
che  non  c’è  miglior  maestro  della  natura  stessa. 


Disegno  autografo  di  Smargiassi. 


Tale  mia  opinione  non  credo  s’accordi  con  le  idee  arate  dall’illustre  professore,  perchè 
egli  si  atteneva  religiosamente  e quasi  con  ostentazione  testarda  al  convenzionalismo  del 
passato  e non  sempre  si  mostrò  affettuoso  per  gli  allievi,  che  credettero  emanciparsi  dalle 
sue  teorie  e scuotere  il  giogo  che  egli  loro  imponeva. 

Malgrado  i suoi  difetti;  di  lui  resteranno  molte  opere,  e buone. 

Nel  Palazzo  Reale  di  Napoli,  oltre  quattro  quadri  di  soggetti  biblici,  vi  e un  Bra- 
damante  e Pinabello;  nel  palazzo  Reale  di  Torino , si  osservano  il  Buonconte da 
Montefeltro  e la  Sorgente  dei  Melfi.  Nella  Pinacoteca  di  Napoli,  Y Addio  del  Coscrìtto. 
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Due  graziose  vedute  di  Napoli  sono,  una  a Pietroburgo  nel  palazzo  dell’Eremitaggio,  e due 
altre  al  palazzo  del  Lussemburgo  a Parigi. 

Ma  a che  andarne  innanzi  con  il  catalogo  delle  tele  dipinte  dallo  Smargiassi  che  è an- 
noverato fra  gli  artisti  più  produttivi,  e fra  gli  uomini  più  notevoli  del  suo  tempo  ? 

La  sua  gloria  come  pittore  fu  passeggierà , perchè  la  luce  si  è fatta  ed  oggi  al 
pennello  si  chiede  l’oro  della  realtà,  non  l’orpello  dell’ accademia. 


FILIPPO  PALIZZI 


Con  rispetto  ed  ammirazione  prendo  la  penna  per  parlare  di  questo  grande  ed  illustre 
artista,  che  l’Italia  vide  nascere,  e la  cui  rinomanza  è divenuta  mondiale. 

Palizzi  nacque  il  16  giugno  1818  da  Antonio,  professore  di  belle  lettere  a Vasto 
negli  Abruzzi.  A 19  anni  lasciò  la  sua  città  natale,  simpatico  luogo,  posto  sulle  rive  del 
mare  Adriatico,  e che  fu  anche  la  culla  del  poeta  Gabriele  Rossetti. 

Antonio  Palizzi  ebbe  quattro  figli,  tutti  pittori,  dei  quali  due  soltanto  Filippo  e Giu- 
seppe vivono  ancora. 

Giuseppe  Palizzi  nacque  nel  1815  e vive  a Parigi  ove  è rinomato  come  paesista  e 
come  pittore  d’animali. 

Filippo  fu  inviato  a Napoli  per  istudiare  all’  Istituto  delle  Belle  Arti , ma  non  vi  ri- 
mase che  circa  tre  mesi,  perchè  tutto  ciò  che  gli  si  voleva  insegnare,  e le  regole  d’arte, 
che  gli  si  volevano  imporre,  ripugnavano  alla  sua  indole  artistica  ed  indipendente. 

In  quell’epoca  tutto  si  modellava  sulle  tradizioni  greche  e romane,  tutto  era  conven- 
zionale: paesaggio,  statue,  quadri,  mobili.  Ogni  artista  vi  si  assoggettava,  tranne  qualche 
rara  eccezione. 

Palizzi  ebbe  il  coraggio  di  ribellarsi  a così  false  dottrine,  si  pose  a lavorare  a piena 
luce,  nelle  foreste,  nei  campi,  su  per  le  montagne,  e dallo  studio  della  natura  ebbe  l’in- 
tuito del  vero  nel  bello  e si  rese  maestro. 

I giovani  pittori  riconobbero  ch’egli  aveva  ragione  e con  entusiasmo  ne  seguirono  l’e- 
sempio ed  i consigli,  sicché  è a lui  che  si  deve  la  riforma  radicale  nell’arte. 

Egli  è certo  che,  dopo  Mancinelli,  il  più  forte  impulso  all’arte  venne  dato  dal  Palizzi. 
Consacratosi  alla  pittura  degli  animali  ed  al  paesaggio , portò  il  sentimento  della  luce  e 
delFaria  ad  un  alto  punto,  e Palizzi  è il  vero  fondatore  della  scuola  colorista  di  Napoli. 
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I suoi  animali,  i .suoi  bovi,  le  sue  vacche , le  sue  capre,  i suoi  cani,  sono  di  una  natu- 
ralezza inimitabile  e non  si  comprende  come  abbia  potuto  indovinare  i segreti  della  na- 
tura. Egli  sa  dare  ai  suoi  animali  delle  rassomiglianze,  per  così  dire,  quasi  umane. 

Quante  belle  attitudini,  quanta  energia  di  colorito  in  tutto  quanto  egli  osserva!  Quale 
robustezza  di  disegno!  È veramente  ammirevole!  — Chi  non  ha  mai  visitato  lo  studio  del 
Palizzi,  io  ve  lo  conduco. 

Nello  studio  del  Palizzi  si  resta  meravigliati,  nel  vedere  le  pareti  delle  sue  due  grandi 
sale  ricoperte  dall’alto  al  basso  di  schizzi  e di  quadri:  e seguendone  le  gradazioni  nel- 
l’ordine come  sono  collocati,  si  può  formarsi  un  giudizio  dei  successivi  perfezionamenti  del- 
l’artista. La  prima  volta  che  mi  vi  trovai,  lì  per  lì,  non  seppi  orientarmi  ed  i miei  occhi 
inquieti  non  sapevano  ove  posarsi.  Quella  bella  vacca,  colle  mammelle  ridondanti,  attirava 
la  mia  attenzione  : ma  subito  eccomi  distratto  dalla  vista  di  un  asinelio,  di  un  gallo , di 
un  leone,  di  una  pecora,  di  un  cane.  E l’arca  di  Noè  nei  suoi  particolari,  e parrebbe  che 
tutti  questi  animali  vogliono  belare  , ruggire  , nitrire,  abbaiare,  insomma  uscire  dai  loro 
quadri  per  sbarrarci  il  cammino. 

Se  il  Palizzi  avesse  vissuto  nei  tempi  antichi,  lo  si  sarebbe  adorato  e venerato  come 
mago  ed  i suoi  animali  ritenuti  quali  divinità.  Nel  Medio  Evo , sarebbe  stato  forse  con- 
dannato come  stregone , poiché  una  pittura  vera  e naturale  come  la  sua  non  si  era  mai 
vista,  nè  si  sarebbe  creduta  possibile  senza  l’ intervento  di  qualche  ente  sopranaturale  e 
fantastico. 

Il  suo  studio  mi  fece  l’effetto  d’un  firmamento  ove  brillano  le  stelle,  e così  pure  dei 
suoi  quadri  ispirati  al  sentimento  del  vero  circondato  di  bellezza  e di  luce.  Il  Palizzi  poi 
è sì  modesto,  che  lascia  i suoi  visitatori  interamente  alle  loro  impressioni,  senza  far  loro 
osservare  ciò  che  vi  ha  di  più  bello  in  mezzo  alle  sue  sublimi  creazioni.  Fa  gli  onori  del 
suo  studio  da  vero  gentiluomo  , ed  ognuno  trovasi  soddisfatto  innanzi  a questo  grande 

artista.  Se  gli  si  domandano  spiegazioni  e notizie,  fa  volentieri  sacrifizio  del  suo  tempo 

prezioso,  e ragiona  così  piacevolmente,  che  si  vorrebbe  udirlo  parlare  per  ben  lungo  tempo. 
Possiede  una  istruzione  profonda  ed  estese  cognizioni  in  tutti  i rami  del  sapere.  E un 
vero  piacere  ascoltarlo  se  discute  e sopratutto  quando  difende  i suoi  amici  ed  anche  i suoi 
nemici.  Chi  non  ha  qualche  nemico? 

Palizzi  ha  dipinto  una  lunga  serie  di  quadri,  che  mi  sarebbe  impossibile  di  enumerare. 

Nel  1839  espose  il  suo  primo  lavoro  rappresentante  alcuni  animali;  questo  dipinto 

produsse  fanatismo  , e S.  A.  R.  la  duchessa  di  Berry  lo  fece  acquistare  per  suo  conto. 
Non  contenta  di  questo,  che  già  possedeva,  gliene  ordinava  un  secondo , che  non  lasciò 
nulla  a desiderare  e che  fu  condotto  colla  stessa  perfezione  del  primo.  Dopo  molti  altri, 
egli  fece  il  celebre  quadro  il  mese  di  maggio  (1841),  che  il  Re  Ferdinando  li  acquistò, 
non  appena  lo  vide,  e gli  diede  l’ordine  di  eseguirne  un  altro  per  pendant.  L’artista  fece 
il  Ritorno  dalla  campagna. 

Il  Maggio  rappresenta  un  semplice  paesaggio  con  delle  capre,  due  asinelli,  due  con- 
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tadini  ed  una  donna,  e malgrado  la  sua  semplicità  , questo  dipinto  attira  tutta  la  nostra 
attenzione.  Guardate  quel  vecchio  contadino  dall’aspetto  placido  e contento;  attende  tran- 
quillamente il  comodo  del  suo  asinelio,  che  obbedisce  alla  legge- di  natura.  L’animale  ha 
una  posizione  così  naturale  slargando  le  gambe,  da  potersi  dire  una  fotografia.  Ha  un’aria 
vivace  e drizza  le  orecchie,  come  se  volesse  udire  ciò  che  intorno  a lui  si  dice. 

L’altro  asinelio  è cavalcato  da  una  donna  : esso  s’impenna,  ed  ella  ha  paura.  L’espres- 
sione del  timore  è mirabilmente  espressa  nel  sembiante  di  lei.  Per  quanto  può  , tira  le 
briglie , grida,  minaccia,  perchè  la  bestia  non  vuol  continuare  il  suo  cammino  : 1’  asinelio 
ha  fiutato  un  suo  simile,  e l’ amore  lo  rende  disobbediente  alla  mano  che  lo  guida.  Il 
suo  corpo  freme,  il  suo  occhio  brilla,  e ci  addimostra  il  desiderio  di  avvicinarsi  all’altro. 
Il  Palizzi  ha  riprodotto  la  scena  dal  Petrarca  descritta  così  bene: 


« Vita  mortai  ch’ogni  animai  desia.  » 

Le  capre  col  loro  lungo  pelame  saltellando  e sgambettando  sul  lato  sinistro,  sono  raf- 
figurate con  rara  perfezione.  . 

In  questo  quadro  è curato  ogni  particolare  . e certo  vi  è stato  bisogno  di  lunghi 
studi  per  arrivare  ad  un  tal  grado  di  naturalismo.  Io  ho  veduto  gli  schizzi  che  hanno 
servito  a comporlo,  e ciascuno  animale,  ciascuna  figura  potrebbe  formare  un  quadro  a parte. 

Palizzi  è una  vera  rivelazione,  per  l’istoria  dell’arte,  una  specialità  artistica,  una  ma- 
nifestazione del  vero  , sia  come  pittore  di  animali  (animalista),  sia  come  paesista  , sia 
come  pittore  di  figura  : in  tutto  è egualmente  perfetto  e finito.  Il  ritorno  dalla  campagna , 
eh’  è una  scena  campestre  nelle  vicinanze  di  Potenza  in  Basilicata , brilla  per  le  stesse 
qualità  e soprattutto  per  la  foggia  dei  vestiti.  Palizzi  è appassionato  della  sua  arte,  ed  ese- 
guisce innumerevoli  studi:  fin  dalla  sua  giovinezza  ha  passato,  tutti  gli  anni,  qualche  mese 
alla  campagna  per  rinfrescare  le  sue  idee,  e per  copiare  gli  animali  in  tutte  le  pose  im- 
maginabili. I suoi  disegni  a penna  godono  una  gran  rinomanza , e fortunati  coloro  che  li 
posseggono  : poiché  da  lungo  tempo  non  ne  fa  che  raramente  e si  rifiuta  di  venderli.  Lo 
stesso  può  dirsi  per  i suoi  bozzetti  : li  conserva  come  un  avaro  il  suo  tesoro,  li  mostra 
solo  nel  suo  studio. 

Palizzi  fece  lunghi  e numerosi  viaggi:  nel  1842  si  recò  in  Moldavia,  da  dove  un 
amico,  anch’egli  artista,  gli  scriveva  d’inviargli  un  giovine  pittore  per  far  ritratti  e pae- 
saggi, ch’egli  stesso  non  poteva  eseguire,  essendo  sopraccarico  di  commissioni.  Il  Palizzi 
non  aveva  vicino  a sè  alcuno  cui  potesse  raccomandare  , e decise  condurvisi  egli  stesso. 
Un  simile  lontano  viaggio  gli  sorrideva,  e già  si  rallegrava  all’idea  di  vedere  cose  nuove. 
In  seguito  visitò  la  Grecia  ove  tutto  lo  sorprendeva,  le  antichità,  i costumi,  i ricordi  della 
storia  antica  : quivi  fece  molti  schizzi  dal  vero.  Si  condusse  a Costantinopoli  e 'nella 
bella  Bisanzio  gli  si  rivelò  un  nuovo  mondo  : il  cielo  , il  mare  , quantunque  molto  somi- 
gliante al  nostro,  ma  più  azzurro  e più  limpido,  esaltarono  la  sua  immaginazione.  I bazar 
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ove  erano  esposti  ricchi  e smaglianti  tessuti,  oggetti  di  forme  bizzarre  e preziosi  gioielli, 
le  donne  velate  che  fanno  supporre  attrattive  che  spesso  loro  mancano,  quivi  egli  tro- 
vava un  vasto  campo  per  la  sua  fantasia  di  artista , e non  fu  che  di  mala  voglia  , che 
abbandonò  l’Oriente. 

Infine  si  recò  a Galatz,  ove  dimorò  un  anno  e mezzo.  Malgrado  l’affezione  del  Prin- 
cipe Morousi  e tutte  le  distinzioni  di  cui  fu  ricolmo  , non  ne  rimase  però  ammaliato. 
Splendide  offerte  gli  furono  fatte , e prodigati  onori  affatto  eccezionali , ma,  appena  com- 
piuti i suoi  impegni,  lasciò  il  >paese  dei  Bojari  e fece  ritorno  in  Napoli. 

Da  quest’epoca  datano  i suoi  studi  sugli  zingari , sui  paesaggi  e costumi  degli  abi- 
tanti della  Moldavia  e Valachia , che  aveva  eseguiti  sul  luogo  e dal  vero.  Arricchito 
di  esperienza  e di  nuove  idee,  si  pose  nuovamente  a dipingere,  passando  i mesi  d’estate 
a Castellammare,  luogo  di  convegno  del  mondo  elegante  e dei  forastieri  distinti. 

Fu  qui  che  fece  conoscenze  utili  e piacevoli  : eseguì  ritratti  e bozzetti,  e dipinse  una 
intera  cavalcata  ad  asinelli.  Questo  quadro  e questi  animali  suscitarono  1’  ammirazione  di 
tutti  coloro  che  li  videro.  Non  si  parlava  che  di  Palizzi,  e tutte  le  famiglie  inglesi,  ame- 
ricane, russe  , alemanne  e francesi,  non  partirono  da  Napoli , senza  aver  fatto  l’ acquisto 
di  un  quadro  o di  un  bozzetto  , firmato  dal  Palizzi.  Ecco  il  perchè  in  tutte  le  parti  del 
mondo  trovansi  quadri  di  questo  artista. 

Malgrado  eh’  egli  non  venda  i suoi  studii,  pure  una  eccezione  fu  fatta  per  una  delle 
sue  allieve,  la  granduchessa  Olga  di  Russia. 

S.  A.  I.  si  condusse  a Napoli  per  ristabilirsi  in  salute  e vi  dimorò  l’inverno  dell’anno 
1872.  Le  venne  fantasia  di  dipingere  , quantunque  non  possedesse  che  le  prime  nozioni 
del  disegno.  Avea  udito  parlare  a Pietroburgo,  a Mosca,  ed  anche  al  Caucaso,  del  Palizzi, 
ed  ella  volle  conoscerlo  e divenire  sua  allieva.  In  breve  tempo  il  professore  e 1’  allieva 
divennero  amici  senza  complimenti  e senza  riserve. 

La  Granduchessa  fece  rapidi  progressi , e per  non  disturbarlo  nelle  sue  occupazioni, 
gli  permise  di  recarsi  da  lei,  senza  etichetta  ed  a tutte  le  ore. 

Ella  inviò  tutti  i suoi  dipinti  a suo  marito,  il  Gran  Duca  Michele  , il  quale  fu  con- 
tentissimo del  talento  di  sua  moglie,  sviluppatosi  in  così  breve  tempo.  11  Gran  Duca,  al 
suo  arrivo  in  Napoli,  volle  conoscere  il  grande  artista,  senza  attendere  il  giorno  stabilito 
per  la  sua  presentazione.  Impaziente  , propose  una  passeggiata  alla  moglie , ed  ordinò  di 
fermarsi  innanzi  allo  studio  del  Palizzi. 

Era  di  buon  mattino  e Y artista  se  ne  stava  occupato  a dipingere,  quando  udì  suo- 
nare alla  sua  porta. 

Andato  ad  aprire  egli  stesso  , quale  non  fu  la  sua  sorpresa  nel  vedere  le  LL.  AA. 
che  lo  salutarono  sorridendo! 

Gl’illustri  visitatori  s’ intrattennero  per  due  ore  intere  con  lui , parlando  e fumando  , 
ed  alla  fine  la  Gran  Duchessa  gli  espresse  il  desiderio  d’  acquistare  uno  dei  suoi  studi 
che  rappresentava  degli  asinelli.  Era  questo  uno  dei  prediletti  fra  i suoi  studi,  ma  come 
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rifiutarsi  ai  desiderii  d’una  dama,  di  una  Gran  Duchessa,  eh’  era  anche  sua  allieva  ? Con 
rincrescimento  vendette  loro  il  bozzetto  ed  ancora  oggi  egli  rimpiange  la  perdita  dei  suoi 
asinelli.  Il  Gran  Duca  lo  pregò  di  fare  il  ritratto  del  suo  cane , eh’  era  d’ una  grandezza 
straordinaria,  ed  egli  accettò  con  piacere  la  commissione.  Quando  il  quadro  fu  terminato 
le  LL.  AA.  non  ebbero  che  un  grido  di  ammirazione  e non  volevano  più  separarsi  dal- 
l’ illustre  professore.  Entrambi  lo  pregarono  di  seguirli , e di  passare  sei  mesi  nelle  loro 
terre  al  Caucaso,  parlandogli  degli  studi  ch’ivi  potrebbe  fare,  dei  graziosi  costumi  ecc.,  ecc. 
Per  quanto  1’  offerta  fosse  lusinghiera , Palizzi  la  rifiutò  : il  viaggio  gli  sembrava  un  po’ 
lungo,  e con  la  sua  affabilità  e destrezza,  seppe  declinare  l’offerta,  senza  disgustarli. 

Nel  partire  la  Gran  Duchessa  gli  offrì  un  magnifico  ricordo  , un  porta-sigari  di  oro 
massiccio  con  le  cifre  in  diamanti  e rubini , pregandolo  di  tenerlo  sempre  presso  di  lui. 
Appena  giunta  nei  suoi  possedimenti , gl’  inviò  lettere  affettuose  , firmandole  , la  vostra 
allieva , vi  aggiungeva  la  sua  fotografia,  quelle  del  Gran  Duca,  e dei  suoi  bambini,  tutte 
cose  che  il  Palizzi  conserva  con  molta  cura.  • 

Ma  ritorniamo  ai  suoi  quadri. 

Nel  1851  , uno  dei  suoi  dipinti  fece  epoca:  Le  pecore  sorprese  dai  lupi , ma  di 
questo  quadro,  non  restano  che  degli  studi,  e delle  stampe,  perchè  l’originale  fu  venduto 
ad  un  signore  di  New- York. 

In  questo  dipinto  si  ammirano  il  largo  tocco  del  suo  pennello,  l’eleganza  nelle  forme, 
il  colorito  tranquillo,  l’agilità  dei  movimenti  degli  animali,  e la  robustezza  del  disegno. 

'Nel  1865  , Palizzi  visitò  per  la  prima  volta  Parigi , ma  questa  città  non  gli  fece 
quella  grande  impressione,  che  produce  generalmente.  Bensì  vi  fece  la  conoscenza  di  tutti 
i personaggi  illustri,  nelle  arti  e nella  letteratura.  A volta  a volta  dipingeva  qualche  pic- 
cola cosa,  senza  darsi  a studi  serii , ma  quelli  che  videro  ciò  eh’  egli  gettava  sulla  tela 
quasi  scherzando  , ben  vi  scorgevano  la  mano  del  maestro  , e s’inchinavano  dinnanzi  al 
grande  artista  che  onorava  i loro  studi  della  sua  presenza. 

Per  un  altro  quadro  di  ben  differente  genere  , diedegli  argomento  l’istoria  contempo- 
ranea e rappresenta  : L’episodio  di  Villafranca  nella  giornata  di  Custosa.  Qui  l’artista 
si  mostra  sotto  un  nuovo  aspetto.  Quantunque  la  pittura  istorica  non  sia  il  suo  genere  , 

pure  ha  saputo  condurre  questa  composizione  con  un’arte  ed  una  varietà  di  grandi  linee 

e di  caratteri , come  se  tali  argomenti  gli  fossero  stati  ognora  famigliali.  Ma  studiato 

sul  luogo  ogni  angolo  , ogni  sito,  le  persone,  le  posizioni , e col  suo  amore  del  vero  ha 

saputo  creare  un  bel  quadro. 

Un’altra  tela  della  medesima  epoca,  e del  medesimo  genere  è : Il  ferimento  del  Prin- 
cipe Amedeo.  Il  Principe  è ferito.  L’angoscia  è scolpita  sul  sembiante  di  un  ufficiale,  che 
accorre  verso  il  Principe  per  soccorrerlo.  La  rassomiglianza  è perfetta,  è un  ritratto,  ed  i 
cavalli  sono  tratteggiati  con  quella  naturalezza  e perfezione  , che  solo  il  Palizzi  sa  loro 
infondere.  Gli  accessorii,  il  paesaggio,  gli  uomini,  corrispondono  al  restante  del  dipinto. 

Palizzi  abborre  le  Esposizioni  e con  ragione,  e se  non  fosse  stato  il  Governo  che 
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volle  inviare  ad  ogni  costo,  un  Palizzi  all’Esposizione  universale  di  Parigi  (1867),  i fran- 
cesi non  avrebbero  potuto  ammirare  il  grandioso  quadro:  L’uscita  degli  ammali  dall’  Arca 
di  Noè  dopo  il  diluvio.  Non  solamente  gli  animali  sono  da  ammirarsi,  ma  l’intelligenza 
colla  quale  l’artista  ha  saputo  collocarli.  Gli  orsi  ed  i lupi  ricercano  le  boscaglie,  i cigni 
le  acque,  gli  uccelli  si  appollajano  sui  rami,  i cavalli  corrono,  tutto  è al  posto  voluto.  Si 
nota  una  franchezza  nella  esecuzione,  che  pochi  pittori  posseggono.  La  ricchezza  e la  va- 
rietà delle  forme  congiunte  alla  verità  caratteristica  degli  animali  ne  fanno  una  delle 
opere  più  importanti  di  pittura. 

Pregato,  supplicato  d’inviare  ancora  altri  quadri  all’Esposizione,  risolvette  di  fare  ac- 
compagnare codesto  gran  quadro  da  due  studi,  il  non  plus  ultra  della  perfezione  e del 
naturalismo.  Uno  studio  di  asinelli  ed  una  testa  di  vitello. 

Voler  lodare  e particolarizzare  questi  studi,  sarebbe  cosa  assolutamente  impossibile,  e 
ripeterò  ciò  che  Marcello  Ranzi,  membro  dell’Istituto  storico  di  Francia,  ha  detto  vedendo 
gli  asinelli'. 

« C’est  le  mème  auteur  de  l’Arche  de  Noè  ; je  repèterai  ce  que  j’ai  entendu  dire  par 

« des  visiteurs  de  l’Exposition  : il  n y a que  le  bon  Dieu  equi  puisse  créer  de  plus 

« heaux  ànes.  » 

La  testa  di  vitello  è tanto  vera  come  se  si  vedesse  in  uno  specchio.  Gli  occhi  scin- 
tillano, la  bocca  par  che  mangi  ed  il  pelame  è d’ impareggiabile  morbidezza. 

Questo  dipinto  ed  uno  stagno,  sono  stati  acquistati  da  S.  M.  il  Re  di  Portogallo. 

Nelle  gallerie  dei  quadri  del  Comm.  Vonwiller , a Napoli , si  trovano  molte  tele  del 

Palizzi,  e fra  le  altre  : Animali  e contadini , e le  quattro  stagioni,  ove  ha  dipinto  con  tale 
vivacità  la  neve,  che  in  vederla  sentiamo  correrci  per  le  fibre  un  senso  di  freddo.  Ha  sa- 
puto inoltre  dare  alla  neve  il  suo  vero  colore,  con  quella  sua  tinta  gialliccia  e naturale. 

Ho  veduto  nello  studio  dell’egregio  Netti  il  ritratto  del  suo  cane,  di  una  rassomiglianza 
prodigiosa. 

In  casa  del  dottor  Testa,  una  celebrità  medica  napoletana,  si  possono  ammirare  quadri 
superbi  dei  due  fratelli  Palizzi. 

Filippo  Palizzi  fece  il  ritratto  del  dottore  eh’ è di  una  rassomiglianza  perfetta,  e in 
questo  quadro  non  solo  devesi  ammirare  la  rassomiglianza  fìsica,  ma  benanche  lo  splendore 
d’intelligenza,  che  ne  illumina  gli  occhi  ed  il  sembiante.  1 capelli,  la  barba,  tutto  qui  è 
riprodotto  con  sorprendente  esattezza. 

Un  altro  suo  amico,  il  professore  Olivieri,  possiede  un  leone  m iscorcio  e tutti 'am- 
mirano questo  re  del  deserto,  che  incute  timore  guardandolo  fissamente.  Io  ammirai  nel 
suo  studio  un  quadro  di  epoca  recente  — Una  roccia,  copiata  nelle  vicinanze  di  Amalfi. 
E una  roccia , un  blocco,  ove  è scavata  una  strada,  e dove  il  colorito  ed  i particolari 
contribuiscono  alla  grandezza  del  lavoro.  È appena  credibile  che  uno  scoglio  arido,  ricoperto 
da  piccole  piante  nella  sua  grandiosità  naturale  possa  entusiasmarci  e far  rivivere  innanzi 
ai  nostri  occhi  il  panorama  di  quelle  montagne  e di  quelle  contrade  favorite  dalla  natura. 
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Altra  tela,  non  meno  celebre,  si  è il  magnifico  quadro,  Ettore  Fieramosca.  È un 
dipinto  fantastico , e vi  regna  un  tono  grigiastro.  Ha  un  non  so  che  di  mistico.  L’ u- 

ragano  è scoppiato  ; la  natura  è in  convulsione  ; le  nubi  sono  sbattute  dai  venti , lam- 
peggia, e 1’  effetto  della  folgore  aumenta  la  bellezza  della  scena,  si  crede  udire  i soffi 

della  bufera,  ed  il  rumoreggiare  del  tuono....  Non  è più  un  quadro,  che  noi  ammiriamo, 

è il  complemento  del  romanzo  di  Azeglio.  Il  pittore  ha  scelto  il  momento  in  cui  V eroe 
cessa  di  essere  un  carattere  sublime  e valoroso  : la  debolezza  della  natura  umana  riappa- 
risce : la  paura  lo  sorprende,  non  può  più  rattenere  il  suo  cavallo  , nè  lottare  contro  gli 
elementi  in  furore.  Sull’orlo  di  un  abisso  del  monte  Gargano  egli  sta  per  esser  inghiottito 
insieme  al  cavallo.  È incapace  di  dominare  la  corsa  sfrenata  del  nobile  destriere , perde 
l’ elmo  ; i suoi  neri  capelli  svolazzano  per  l’ aria  e stringe  la  testa  con  ambo  le  mani  in 
un  atteggiamento  disperato.  Pallido  dallo  spavento  si  gitta  indietro , ma  il  cavallo  col 
pelo  e la  criniera  arruffata,  coi  piedi  davanti  già  nel  vuoto,  lo  trascina  seco. 

Solo  un  artista  come  il  Palizzi  potea  creare  un  tal  quadro  : è un’  opera  d’ arte , che 
basterebbe  a stabilirne  per  sempre  la  fama.  Tutto  il  dipinto  fu  un  momento  di  febbre 
artistica  ! 

Dopo  aver  fatto  innumerevoli  studi  intorno  a Pompei  , compose  un  quadro  pompeiano, 
ove  tutti  i particolari  sono  osservati  con  esattezza  scrupolosa.  Rappresenta  il  momento 
in  cui  la  pioggia  di  cenere  spaventa  la  popolazione  ; tutti  fuggono , trasportano  i malati 
e si  vede  la  paura  e la  disperazione  dipinti  su  tutti  i volti.  Intuitivamente  si  capisce  che 
è P estremo  e terribile  istante  , che  precede  la  distruzione  di  Pompei.  Sul  davanti  vedi 
due  cavalli  cadenti  per  asfissia  : un  capolavoro  : essi  soli , tolti  dal  dipinto  , formerebbero 
un  bellissimo  studio,  degno  del  pennello  di  Palizzi. 

Un  altro  quadro  i Colombi  è un  dipinto  tutto  luce  ed  aria  ; una  terrazza  ; quella  di 
casa  sua,  sul  cui  pergolato  o svolazzandovi  d’ intorno,  sono  appollaiati  33  colombi,  for- 
mano degli  incantevoli  gruppi  di  tutte  le  specie,  di  tutti  i colori , di  tutte  le  grandezze 
ed  in  tutti  i possibili  atteggiamenti.  Due  si  beccheggiano , altri  litigano  , uno  nasconde 
il  capo  sotto  le  ali  per  dormire  , o forse  anche  per  nascondere  la  sua  gelosia  , e non 
vedere  le  carezze  che  un  maschio  va  prodigando  ad  un’  altra  colomba.  Tutto  ciò  è vero, 
coscienzioso,  e dimostra  come  il  pittore  conosca  a fondo  le  abitudini  de'suoi  colombi,  di  cui 
alleva  un  numero  infinito. 

Questa  tela  è di  una  potenza  che  ci  soggioga , ed  è così  fresca  , così  gaia  che  ci 
mette  in  allegria  guardandola.  Sul  parapetto  della  terrazza  sono  posati  dei  vasi  di  piante 
in  fioritura , che  formano  il  fondo  ; P aria  vi  circola  liberamente,  e lascia  intravedere  un 
cielo  limpido  ed  azzurro  come  si  vede  solamente  in  Italia,  specie  in  Napoli. 

Le  piante  che  campano  sulla  muraglia,  quelle  rose,  quei  gerani,  quelle  campanaiacce 
sono  riboccanti  di  freschezza  e di  vita,  e bisogna  ammirarne  il  vellutato  luccicante  delle 
foglie. 

In  questo  dipinto  abbondano  i più  disparati  colori,  il  rosso,  il  viola,  il  cilestre,  il  bianco, 
Arte.  4 
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il  bigio  , ma  sono  così  franchi , che  ammaliano  la  vista  e ci  discoprono  i misteri  della 
natura,  che  egli  solo  ha  saputo  indovinare.  La  tonalità  è senza  pari. 

Egli  dipinse  V Arca  di  Noè,  e tutti  gli  animali  furono  glorificati  dal  suo  pennello,  ma, 

per  una  eccentricità  inesplicabile  fin  oggi,  non  avea  mai  voluto  dipingere  un  gatto,  o uno 
de’fedeli  amici  di  S.  Antonio. 

Eppure  egli  possiede  un  gatto  che  vive  in  buonissima  armonia  coi  suoi  colombi , e 
finalmente  lo  vediamo  riprodotto  nel  basso  di  questo  quadro  , sdraiato  sulla  terrazza  e 

leccandosi  le  zampe.  Ila  saputo  dargli  tutta  la  grazia  di  cui  quest’  animale  è dotato  , e 

guardandolo  con  una  lente  si  vede  con  che  perfezione  il  pelo  si  solleva.  È bianco  e giallo  ; 
la  sua  piccola  lingua  rossa,  i suoi  occhi  furbi,  niente  vi  manca  ; la  posa  è graziosa,  na- 
turale e civettuola,  e noi  vediamo  sotto  la  zampa  che  sta  leccando  la  pelle  vellutata  in 
cui  si  nascondono  le  unghiuzze  aguzzate.  E’  giuoca  con  le  foglie  di  rose  , e con  le 

piccole  penne  di  che  è cosparso  il  suolo.  È un  vero  idillio  che  non  si  è mai  stanchi  di 

guardare. 

Questo  capolavoro  è stato  acquistato  dal  Principe  Giovanelli  e la  bella  città  delle 
Lagune  conservi  questo  tesoro  dell’arte. 

Fornito  d’indole  generosa,  Palizzi  si  è dedicato  alla  istruzione  dei  giovani.  Nominato 
presidente  dell’Istituto  di  Belle  Arti,  non  volle  accettare  alcuna  ricompensa,  e vi  sacri- 
ficò il  suo  tempo  prezioso  per  diversi  anni. 

Egli  possiede  un  gran  numero  di  diplomi , ed  è socio  di  quasi  tutte  le  accademie. 

Onorificenze  non  gli  mancarono,  possedendo  oltre  la  Croce  di  S.  Maurizio  e Lazzaro,  la 

Commenda  di  Francesco  Giuseppe  d’Austria  e la  Commenda  della  Corona  di  ferro. 
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Acciaccato  nella  salute,  per  i patimenti  sofferti  e le  fatiche  sopportate,  egli  conta  fra 
i più  vecchi  artisti  napoletani,  essendo  nato  a San  Martino  d’Agri  nel  1819  da  Raffaele 
dottore  in  medicina,  e Rosalinda  di  Simone.  1 suoi  primi  anni  scorsero  nello  studio  delle 
lettere  e delle  matematiche  e ciò  fino  al  ventesimo.  Fu  a tale  età  che  dedicossi  esclusi- 
vamente alla  pittura. 

Gli  uomini  posti  a capo  delF amministrazione  della  sua  provincia  nativa,  appena  s’ac- 
corsero del  talento  pittorico  del  giovane  compaesano,  gli  accordarono  una  pensione,  — 
molto  meschina  — e F incoraggiarono  a recarsi  a studiare  in  Roma. 

Fu  nella  grande  e vetusta  città,  ch’egli  dimorò  dal  1842  al  1848,  dandosi  ad  in- 
defesso ed  intelligente  lavoro.  Di  quel  torno  abbiamo  di  lui  un  Mosè  di  grandezza  più 
del  naturale,  un  quadro  l'Amore  degli  Angioli  ed  una  Francesca  da  Rimini.  Questi  due 
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ultimi  dipinti  furono  esposti  nel  1847  e procuravano  all’autore  il  premio  d’  una  medaglia 
d’  oro. 

Ma  l’arte  di  oggi  non  è più  quella  di  trenta  a quarantanni  or  sono.  Il  convenziona- 
lismo e 1 accademico  han  dovuto  cedere  il  posto  alla  venta  e alla  naturalezza,  ed  io  penso 
che  i quadri  di  cui  allora  si  fece  tanto  rumore,  oggi  solleverebbero  acerbe  critiche,  perchè 
vi  si  scorge  quella  scuola  fittizia,  dello  Smargiassi,  il  Guerra  ed  altri  insegnarono  i 
precetti. 

Lasciatosi  adescare  dalle  promesse  liberali  di  Re  Ferdinando  II,  egli  abbandonò  Roma 
nel  1848,  per  ritornare  in  Napoli  e stabilitisi  definitivamente.  Ma  ahimè!  il  'paradiso 
promesso  cangiossi  presto  in  paradiso  perduto , e sgomento,  addolorato  della  piega  che 
prendevano  gli  avvenimenti  politici,  espatriò  di  nuovo,  recandosi  in  Candia,  Alessandria 
d’Egitto,  Cairo  ed  altri  punti  d’Asia  e d’Africa. 

Il  Marinelli  trovò  in  Oriente  un  vasto  campo  al  suo  pennello.  Quelle  splendide  e ric- 
che regioni,  ove  il  caldo  del  suolo  fa  strano  contrasto  col  limpido  chiarore  del  cielo,  non 
per  anco  erano  cadute  nel  dominio  degli  artisti  italiani;  nè  era  ancor  venuto  in  moda  di 
far  dell’  Oriente  a capriccio.  Oggi  chiunque  ha  un  pennello  nelle  mani , senza  mai  essere 
stato  in  Oriente,  si  crede  lecito  dipingere  scene  e costumi,  che  sono  solo  parti  della  sua 
fantasia  o plagio  dei  racconti  d’uno  scrittore  infedele. 

Ma  quando  il  Marinelli  era  in  quei  luoghi,  solo  alcuni  artisti  francesi,  il  Delacroix,  il 
Decamps  ed  il  Marilhat , avevan  fatto  conoscere  all’  Europa  la  verità  e la  straordinarietà 
dei  tipi  e delle  scene  islamitiche  e moresche.  Ciò  produsse  che,  malgrado  alcuni  difetti,  il 
Marinelli  si  creò  in  arte  una  specialità  ; ebbe  una  nota  sua  marcata,  che  oltre  un  merito 
intrinseco,  acquistava  maggior  pregio  dalla  novità  delle  scene  che  rappresentava.  Quella 
varietà  di  costumi  e di  tipi,  la  potenza  di  quei  colori  vivi  e caldi,  i riflessi  di  un  sole 
bruciante,  le  mosse  degli  uomini,  davano  af  dipinti  un’originalità,  che  oggi  più  non  avreb- 
bero, sebbene  fra  essi  se  ne  contino  alcuni  pregevoli  in  qualsiasi  tempo.  Fra  questi  è il 
Gran  Cairo,  quadro  eseguito  per  incarico  del  Viceré  d’Egitto,  Said-Pascià,  in  commemo- 
razione del  viaggio  che  fece  con  quel  principe  nel  Sudan. 

Un  altro  quadro,  che  venne  esposto  in  Napoli  nel  1865,  gli  meritò  molti  plausi.  Rap- 
presenta una  Staffetta  nel  deserto.  Il  camello  e F uomo  che  vi  è sopra,  sono  benissimo 
disegnati  ed  eseguiti,  ma....  il  deserto  manca. 

Buon  dipinto  è pure  un  Pellegrinaggio  nel  deserto , cui  seguì  V altro  intitolato  il 
Ballo  delle  Ap.  In  questo  seppe  rendere  alla  perfezione  tutto  il  lusso  orientale.  Il  mo- 
vimento delle  ballerine  è grazioso,  leggiero  e voluttuoso.  Il  soggetto  è preso  dal  ballo 
d’una  setta  religiosa;  è una  specie  di  lotta,  giacché  bisogna  ballare  fino  a quando  la  bal- 
lerina non  sia  spoglia  d’ ogni  indumento.  E un  soggetto  poetico , molto  noto  e benissimo 
riprodotto  dal  nostro  pittore. 

In  Grecia,  dove  i ricordi  dell’  arte  classica  son  pur  sempre  vivi,  si  fece  gran  caso  di 
lui,  ed  il  Re  Ottone  I gli  diede  l’incarico  speciale  di  dipingere  nelle  sale  da  festa  della 
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Corte  Ellenica,  diciotto  figure  a grandezza  naturale,  in  altrettanti  quadri.  Rappresentano 
il  Parnaso  ed  i principali  poeti  dell’  antica  Grecia. 

Altri  tre  quadri  di  lui,  trovansi  nella  chiesa  cattolica  di  Retino  nell’  isola  di  Candia. 
Raffigurino  il  Battesimo  di  Cristo , Y Assunzione  di  Maria  e le  stimmate  di  San 
Francesco  d’ Assisi.  Dagli  ufficiali  di  marina  che  han  visitato  quei  siti , sono  assicu- 
rato che  quelle  pitture  sono  ricche  e forti,  e che  l’insieme  dei  colori  n’è  fresco  ed  ar- 
monioso. 

Ma  un  quadro  che  certamente  è di  maggior  valore,  è quello  che  osservasi  nel  palazzo 
Municipale  di  Napoli.  Riproduce  una  delle  scene  più  salienti  della  storia  napoletana,  cioè 
Cesare  Mormile  ed  il  'popolo  Napoletano  che  si  oppongono  alla  prammatica  dell’ Inquisi- 
zione. Le  figure  sono  a due  terzi  dal  vero.  Sul  davanti  il  vecchio  Mormile  con  la  testa  nuda  ; 
il  movimento  con  cui  lacera  il  decreto  vice-reale  spagnolo,  è dei  più  veri.  La  folla  che 
l’accerchia,  i costumi,  il  fondo,  tutto  è in  questo  quadro  nel  suo  giusto  posto,  e forma 
quell’armonia  pittorica  che  riposa  l’occhio  e dimostra  nell’artista  intelligenza  molta  ed  idee 
esatte. 

Maggior  effetto  produsse  in  tutta  Italia  il  Masaniello , che,  comprato  da  Re  Vittorio 
Emanuele,  trovasi  oggi  nel  Museo  Civico  di  Torino.  Questo  quadro  fu  premiato  con  me- 
daglia d’oro  all’Esposizione  Nazionale  di  Parma,  e con  una  somma  di  lire  1000  dal  Mi- 
nistero della  Pubblica  Istruzione.  A generale  parere  è l’opera  più  seria,  più  colossale  che 
abbia  fatto  il  Marinelli.  Anche  nel  Masaniello , le  figure  sono  a due  terzi  dal  vero,  ed  il 
pittore  ha  saputo  contentar  tutti , perchè  nel  quadro  vi  è luce  giusta,  effetto  e soggetto 
ben  ragionato  e delineato. 

Masaniello,  acclamato  dal  popolo,  saluta  affabilmente  i suoi  amici;  la  superbia  non 
ancora  ha  invaso  il  suo  cuore  ; è tuttora  l’uomo  della  natura,  insciente  della  sua  grandezza 
ed  ignorante  della  parte  che  va  a rappresentare,  nel  gran  teatro  dell’umanità.  Riceve  con 
compiacenza  gli  omaggi,  con  il  suo  sguardo  dolce  e simpatico,  senz’  ombra  d’  alterigia.  Il 
suo  contento  è benissimo  espresso  sulla  sua  fisonomia  bronzina,  e se  qualcuno  gli  avesse 
predetto  la  sua  trista  fine  , certamente  ne  avrebbe  riso.  Il  costume  è quello  tradizionale 
dei  lazzaroni  napoletani  che  si  va  perdendo  ogni  giorno.  Ferrante  Carafa  gli  è accanto  , 
ma  in  seconda  linea.  Se  nel  quadro  vi  siano  dei  piccoli  difetti,  non  saprei  dire,  li  lascio 
scovrire  a quelli  che  ne  sanno  più  di  me,  e del  resto  quale  è l’opera  d’arte  che  non  ne 
ha?  Per  mio  conto  lo  trovo  bellissimo  e tale  che  appena  visto  lascia  vivissima  impressione. 

Quadri  del  Marinellli,  anche  degni  di  nota,  sono  : La  vita  dei  Nomadi  nel  Deserto , 
Il  Simoun  o vento  del  Deserto;  I pellegrini  alla  Mecca , ed  altri,  fra  cui  La  comme- 
morazione del  risorgimento  ellenico  a figure  terzine,  che  fu  venduto  a Parigi.  È un  la- 
voro importante  e di  gran  valore. 

11  Marinelli  ha  toccato  un  po’  di  tutto,  egli  ha  trattato  soggetti  sacri,  storici  ed 
orientali.  In  tutti  si  nota,  oggi  cosa  rara,  il  disegno  corretto.  E veramente  deplorevole  che 
gran  parte  dei  suoi  dipinti  siano  composizioni  nelle  quali  l’immaginazione  rappresenta  le 
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parti  principali.  Così  è della  grande  tela,  un  Episodio  del  Cantico  dei  Cantici,  spedita 
all’Esposizione  di  Melbourne. 

L’ Arrigo  IV  nel  secondo  recinto  della  Rocca  di  Canossa , esposto  prima  alla  mostra 
di  Torino  (1880)  poi  alla  Promotrice,  non  può  certamente  annoverarsi  fra  i migliori  suoi 
lavori.  È un  dipinto  creato  nella  ristretta  cinta  di  uno  studio,  vi  manca  la  realtà  e quella 
luce  trasparente  che  avrebbe  dovuto  avviluppare  una  scena  tanto  commovente. 

Passando  innanzi  a questo  dipinto,  si  ha  il  diritto  di  chiedersi  se  realmente  esso  è 
opera  del  pennello  del  celebre  e rinomato  artista,  Vincenzo  Marinelli.  Era  con  aria  incredula, 
che  vedevo  consultare  il  catalogo  dai  visitatori.  Nel  quadro  la  neve  copre  la  terra  ; spe- 
riamo che  continuando  a cadere , ricopra  presto  di  un  bianco  manto  , quei  personaggi , e 
così  sottragga  alla  nostra  vista  la  durezza  di  quelle  forme. 

Nella  pinacoteca  di  Capodimonte,  in  casa  Vonwiller , nella  Chiesa  di  Palazzo  Reale  a 
Torino,  un  po’  da  per  tutto  trovansi  lavori  del  Marinelli,  che  certamente  va  annoverato 
fra  gli  artisti  più  produttivi.  Egli  fu  una  illustrazione  dell’arte,  ma  disgraziatamente 
avanzato  negli  anni,  non  ha  creduto  seguire  in  tutto  le  nuove  aspirazioni  artistiche:  la 
sua  stella  fulgente  di  vivissima  luce,  si  è oscurata  e le  sue  ultime  pitture  non  resistono 
al  paragone  di  quelle  dei  tempi  passati. 


Arte 
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Nacque  in  Napoli  nel  1826,  da  parenti  poveri,  i quali  avrebbero  preferito  che  il  loro 
figlio  avesse  scelto  un  mestiere  per  campare  la  vita,  piuttosto  che  darsi  alla  pittura. 

Qualcuno  dei  suoi  biografi  ha  scritto  che  avesse  fatto  anche  il  facchino  nei  suoi  cat- 
tivi giorni,  ma  è stato  tratto  in  errore.  Ecco  del  resto  un  aneddoto , che  sul  riguardo, 
m’  ha  raccontato  persona  degna  di  fede. 

Morelli  voleva  dipingere  la  testa  d’una  fanciulla.  Il  suo  studio  era  a Capodimonte,  la 
fanciulla  abitava  all’  estremità  opposta  di  Napoli.  Non  gli  pareva  conveniente  che  una 
giovinetta,  anche  accompagnata,  si  recasse  nello  studio  di  un  giovane  pittore,  eppure  non 
voleva  perdere  l’occasione  di  ritrattarla.  Allora  pensò  di  giungere  al  suo  intento,  traspor- 
tando il  quadro  nella  di  lei  casa.  Sia  per  economizzare  le  spese  di  trasporto,  sia  piuttosto 
per  un  capriccio  romanzesco,  e per  quel  rispetto  all’  arte  , che  Morelli  mai  fino  ad  oggi 
ha  abbandonato,  egli  interessò  un  suo  compagno  ad  aiutarlo , ed  una  sera,  postosi  sulle 
spalle  religiosamente  la  tela,  la  portarono  nella  casa  ove  dimorava  la  fanciulla  colla  sua 
famiglia.  Il  domani  s’ incominciò  il  lavoro.  Questa  avventura  giovanile,  fu  quella  che  diede 
luogo  alla  leggenda  del  mestiere  di  facchino. 

La  madre  voleva  che  si  dedicasse  alla  vita  ecclesiastica,  ma  egli  vi  si  oppose  con 
tutte  le  forze.  Pensava  esclusivamente  alla  pittura  e tutte  le  sue  giovanili  aspirazioni  si 
riducevano  a trovar  modo  come  impararla. 

Fece  i primi  studi  con  Rocco,  ma  appena  seppe  tenere  una  matita  in  mano,  si  pose  a 
copiare  dal  vero.  I compagni  ne  ridevano  ; i professori  lo  rinnegavano  ; ma  venne  alla  fine 
il  momento  in  cui  tutti  dovettero  piegare  il  capo  ed  inchinarsi  dinanzi  al  giovine  artista. 

Morelli  ha  prodotto  una  rivoluzione  artistica,  ha  creato  un’  era  nuova,  ed  i suoi  quadri 
parlano  un  linguaggio  rivoluzionario. 
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Rivoluzionario  in  questo  senso,  cioè  ch’egli  predicava  le  sue  dottrine  artistiche  a chi 
voleva  ascoltarlo.  Egli  accoglieva  intorno  a sè  i suoi  amici  giovani,  e li  incoraggiava  a 
lavorare,  poiché  fino  a quell’epoca  si  era  dipinto,  non  per  bisogno  che  l’artista  ne  sen- 
tisse, ma  solamente  per  guadagnar  denaro. 

Mi  è stato  raccontato  che  gli  artisti,  giovani  e vecchi,  si  riunivano  innanzi  ad  un  caffè 
qualunque,  e lì,  poggiati  sui  loro  bastoni,  si  lamentavano  di  non  aver  commissioni.  Di  stu- 
diar un  quadro,  prepararvisi  con  dei  bozzetti,  non  era  la  moda,  e quando  Morelli  li  spingeva 
ad  andar  con  lui,  e guardar  il  mare,  osservar  gli  effetti  del  sole,  ed  ammirar  la  natura  in 
tutto  il  suo  splendore,  essi  si  burlavano  di  lui.  Leggere,  non  era  una  occupazione  amata 
dai  giovani,  e Morelli,  al  contrario,  povero  come  era,  impiegava  ogni  soldo  per  comprare 
un  libro.  Egli  aveva  sete  di  leggere,  sete  d’istruirsi,  divorava  tutto  ciò  che  egli  trovava. 
Alcune  volte  gli  capitava  il  primo  volume  di  un’opera,  lo  leggeva  e si  reputava  abbastanza 
felice  se  ne  avesse  scoperto  il  2°  ed  il  3°  volume.  Ciò  gli  bastava.  La  sua  viva  imma- 
ginazione suppliva  al  resto. 

Poco  a poco  egli  giunse  a trascinare  alcuni  amici  ad  andar  con  lui.  Erano  lunghe 
passeggiate  sulla  riva  del  mare  , a Posilipo , a Baja , e là , seduti  su  di  una  roccia  o 
sulla  sabbia,  egli  comunicava  le  sue  idee,  leggeva  loro  i poemi  di  Byron  ed  altre  poesie 
italiane  e straniere.  La  scintilla  mise  il  fuoco  , ed  essi  cominciarono  a riflettere.  Guar- 
davano la  verità , s’ imbevevano  di  ciò  eh’  essi  vedevano  e si  sforzavano  di  renderlo 
sulla  tela. 

Morelli  correva  dall’uno  all’altro:  consigliava,  insegnava,  dipingeva  e non  vi  fu  quasi 
quadro  dove  egli  non  avesse  toccato.  V’hanno  dei  quadri  non  firmati  da  lui,  benché  vi  si 
riconosca  la  mano  di  colui  che  divenne  sì  grande  e sì  rispettato. 

Egli  non  dipingeva  per  guadagnare  danaro,  ma  per  incoraggiare  l’arte,  per  farla  pro- 
gredire, per  creare  il  bello,  il  reale,  ed  il  vero. 

Il  suo  primo  dipinto  Sanile  calmato  da  Davide , fece  epoca,  e vi  si  riconobbe  il 
grande  ingegno  del  futuro  maestro.  Quantunque  con  esso  egli  si  fosse  posto  nelle  file  dei 
concorrenti  per  il  premio  di  Roma,  non  vi  riuscì. 

Dovè  lottare  con  tutte  le  avversità  della  vita,  e se  l’avvocato  Ruggiero  non  gli  fosse 
venuto  in  soccorso,  non  avrebbe  potuto  andare  innanzi.  Questi  gli  fece  copiare  il  Laocoonte 
nel  Museo  di  Napoli. 

Affine  di  procurarsi  il  denaro  necessario  per  l’acquisto  di  tela  e di  colori  e per  la  spesa 
dei  modelli , ebbe  l’ ingegnosa  idea  di  dipingere  le  spalliere  delle  sedie  ; la  qual  cosa  era 
di  moda  in  quel  tempo,  e vi  coloriva  le  battaglie  napoleoniche.  Un  altro  quadro,  il  Bacio , 
fece  chiasso  e gli  procurò  il  premio  della  medaglia  d’  oro. 

Quando  Morelli  si  presentò  , con  questo  quadro  , alla  Commissione  organizzatrice  dei- 
fi  Esposizione,  essa  esitò  ad  accettarlo,  poiché,  sotto  il  governo  di  Ferdinando  II , non  si 
osava  alzar  gli  occhi  a guardare  una  nudità  od  un  soggetto  frivolo.  Ispirato  fino  all’en- 
tusiasmo dal  Corsaro  di  Byron  , egli  aveva  scelto  questo  soggetto,  e ci  pose  tutta  la 
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sua  anima  e tutta  la  sua  arte,  perchè  già  fin  dal  principio  della  sua  carriera  il  sentimento 
predominava  in  tutto  ciò  che  egli  faceva. 

La  Commissione  finì  per  trovar  questo  soggetto  inaccettabile  , temendo  rimproveri  del 
re,  ove  lo  avesse  esposto.  Morelli  non  giunse  a persuadere  i membri  della  Commissione, 
ma  le  sue  preghiere  trovarono  un  eco  in  qualche  cuore  compassionevole  , ed  uno  di  loro 
gli  disse  : « Se  voi  tenete  tanto  al  vostro  quadro,  andate  a vedere  Monsignor  Scotti, 

confessore  di  S.  M.,  e se  egli  lo  approva,  noi  lo  accetteremo.  » 

Morelli  avvolse  il  suo  quadro  in  un  pannolino  e si  presentò  a Monsignore,  raccon- 
tandogli quali  difficoltà  erano  state  sollevate  al  proposito. 

Monsignore  allontanò  la  gente  di  servizio,  chiuse  le  porte  a chiave  e gli  fece  segno 
di  scoprire  la  tela.  « Ah!  non  è altro  che  questo?  » diss’ egli.  « Il  quadro  può  essere 

ammesso,  ma,  » soggiunse  « facendo  questo  dipinto  avete  voi  avuto  innanzi  a voi  un 

uomo  ed  una  donna  in  una  simile  attitudine?  » 

Morelli  vide  eh’  egli  aveva  guadagnato  la  sua  causa,  e con  una  grande  serietà  rispose  : 
« Oh  no!  Monsignore,  l’uomo  veniva  solo,  ed  una  testa  di  gesso  rappresentava  la  donna!  » 

« Ma  non  potevate  voi  scegliere  un  altro  soggetto,  un  soggetto  più  modesto?  » 

Ed  allora  Morelli  si  mise  a declamare  dei  versi,  a lodare  Byron,  la  poesia,  l’amore. 
Egli  voleva  forse  trascinar  Monsignore  ad  adottare  le  sue  idee,  ma  quest’uomo  dotto,  fino 
ed  indulgente,  lo  congedò  ridendo. 

Appena  aperta  l’Esposizione,  la  folla  si  accalcò  intorno  a questo  prezioso  gioiello,  e 
benché  questa  bella  tela  fosse  relegata  in  un  sito  scuro  e in  un  angolo,  gli  amatori  del- 
l’arte seppero  scoprirla. 

Un  giorno  fu  annunziata  la  visita  del  re  colla  sua  famiglia.  Allora  uno  dei  professori, 
nel  suo  zelo  feroce,  prese  il  quadro  e lo  gettò  nella  via. 

La  cornice  andò  in  frantumi  e il  povero  artista  non  sapeva  ove  procurarsene  un’altra, 
poiché  il  doratore  della  prima  non  era  neppure  stato  pagato. 

11  professore  che  fu  più  realista  del  re,  è morto:  il  suo  nome  è quasi  obliato,  quello 
di  suo  figlio  è citato  fra  le  mediocrità  Ma  Morelli  lascerà  a Napoli  una  scuola  ed  un 
nome  che  non  perirà. 

Morelli  partì  di  nuovo  per  Roma,  ma  qui  dovette  lottare  ancora  coll’indigenza,  e so- 
vente gli  mancava  il  pane  quotidiano.  A Roma  egli  abitava  incontro  al  Quirinale  e dalla 
sua  soffitta  godeva  di  una  splendida  veduta,  poiché  essa  dava  su  di  una  terrazza.  Egli 
non  facea  che  dipingere  e dipingere  di  continuo.  La  sera  si  metteva  sulla  terrazza  colla 
pipa,  sua  unica  compagna,  fra  i denti,  e circondato  da  molti  gatti , che  gli  giravano  at- 
torno miagolando  ed  incurvando  il  dorso. 

Egli  vi  si  sentiva  fiero  e felice.  Roma,  la  grandiosa  città,  si  stendeva  ai  suoi  piedi, 
le  memorie  degli  antichi  eroi  parlavano  alla  sua  fantasia,  ed  egli  si  figurava  d’essere  un 
eroe  egli  stesso.  Ei  godea  del  bello  spettacolo  e dei  tramonti,  ed  ammirava  il  creatore 
nelle  sue  opere. 
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Intanto  gli  mancava  il  denaro  per  procurarsi  dei  modelli,  ed  egli  ne  avea  bisogno  per 
una  Madonna  cui  dipingeva.  La  mattina  alle  sei,  correva  al  Vaticano  , ed  avendo  le- 
gato amicizia  col  custode,  questi  gli  apriva  le  porte  delle  gallerie  così  per  tempo.  Morelli 
avea  l’arte  di  farsi  ben  volere  da  tutti,  ed  anche  adesso  coloro  che  lo  avvicinano  lo  amano 
e gli  sono  amici,  meno  i gelosi  e gl’  invidiosi  che  non  mancano  a qualunque  grande  in- 
gegno, e che  vorrebbero  macchiarlo  col  loro  fiele. 

Al  Vaticano  egli  s’ ispirava  alle  pitture  di  Raffaello  e degli  altri  antichi  ; guardava 
attentamente  un  pezzo  di  braccio , per  esempio , del  quale  aveva  bisogno , e quando  egli 
aveva  ben  compreso  ciò  che  cercava,  correva  a casa  e si  metteva  a dipingerlo  di  memoria. 
A mezzogiorno  usciva  col  pretesto  di  andare  a pranzo , ed  in  capo  ad  una  mezz’  ora  ri- 
tornava a casa  tormentandosi  i denti  con  uno  stecchino,  per  dare  a credere  che  egli 
avesse  mangiato.  Le  persone,  presso  le  quali  egli  abitava,  non  avrebbero  permesso  questa 
vita  di  anacoreta,  se  esse  ne  avessero  avuto  sospetto,  poiché  il  suo  pranzo  consisteva  in 

un  pezzo  di  pane  fresco,  cui  aggiungeva  un  po’  di  formaggio,  qualche  volta.  Di  tempo  in 

tempo  egli  cenava,  quando  cioè  era  invitato.  Il  denaro  che  egli  guadagnava  facendo  dei 
piccoli  quadri  a 30  paoli,  era  impiegato  a comprare  dei  colori  ed  altre  cose  necessarie 
all’arte.  Ecco  la  vita  ch’egli  menava  a Roma,  e se  egli  non  avesse  avuto  una  costitu- 
zione robusta,  non  avrebbe  potuto  sopportarla  a lungo.  Coloro  che  lo  hanno  conosciuto  in 

quell’  epoca,  dicono  eh’  egli  era  magro  e pallido  da  far  paura. 

Continuando  a mancargli  il  denaro  per  pagar  dei  modelli  egli  avea  preso  uno  specchio 
per  dipingere  su  sé  stesso  prendendo  il  movimento  che  gli  occorreva. 

Pur  non  di  meno  condusse  a termine  la  sua  Madonna,  di  una  purità  adorabile,  di  una 
delicatezza  di  tono,  e di  una  bellezza  di  tocco,  da  far  quivi  risplendere  un  raggio  del  suo 
ingegno , cosicché  tutti  riconobbero  che  questo  giovine  artista,  dell’età  di  soli  22  anni, 
sarebbe  diventato  un  gran  pittore. 

Al  15  maggio  1848  lo  si  vide  di  nuovo  a Napoli,  ed  il  giovine  dall’ anima  di  fuoco 
e dalla  fantasia  viva,  lasciò  il  pennello  per  il  fucile  e difese  la  libertà  del  suo  paese  calpe- 
stata da  re  Ferdinando.  Nella  mischia  rimase  gravemente  ferito  e lasciato  come  morto. 
Ancora  oggi  se  ne  vede  la  cicatrice  al  di  sotto  dell’occhio. 

Rientrato  in  un  periodo  di  apparente  calma,  guarito  della  sua  ferita,  il  Morelli  si  ri- 
mise a dipingere,  ed  ottenne  per  concorso  la  pensione  di  Roma. 

Ogni  suo  nuovo  lavoro  segna  un  passo  verso  la  gloria,  e lo  si  può  considerare  come 
l’apparizione  nel  ciclo  artistico  di  un  fulgido  astro  additante  al  progresso  dell’arte 

A lui  si  deve  il  ritorno  ai  soggetti  biblici.  Pur  non  seguendo  le  orme  antiche , egli 
ha  saputo  fissare  la  nostra  attenzione,  riproducendo  gli  avvenimenti  della  Bibbia  sotto  un 
altro  aspetto.  Un  tempo  tutto  era  convenzionalismo,  e ciascuno  fece  la  deposizione  della 
Croce  alla  sua  maniera.  Ma  il  Morelli  ha  letto  e studiato  la  Bibbia  come  niuno  aveva 
fatto  per  lo  innanzi,  e col  prestigio  della  sua  splendida  pittura  ha  saputo  cattivarsi  i 
nostri  sentimenti  religiosi  e lusingare  i nostri  sguardi. 


DOMENICO  MORELLI. 


33 


Egli  non  è soltanto  pittore,  ma  gran  filosofo  e poeta  ; perchè  sa  poetizzare  le  sue 
idee.  Ama  Byron,  Shakespeare,  Moore,  il  Corano,  le  opere  dei  poeti  spagnuoli,  ma  però 
sempre  ritorna  alla  Bibbia,  da  dove  trae  fonte  perenne  d’ispirazioni. 

Conversando  lungamente  con  lui  su  tali  argomenti,  mi  è sembrato  come  di  udir  par- 
lare un  profeta  od  un  apostolo,  e le  sue  parole  risuonano  ancora  nelle  mie  orecchie. 

Con  quanta  forza  e con  quanta  pazienza,  egli  spiega  i suoi  pensieri!  Io  sono  d’avviso, 
che  per  ben  apprezzare  le  sue  idee,  bisogna  conoscerlo. 

Amabile,  senza  sussiego  artistico,  egli  mostra  i suoi  bei  quadri,  i suoi  schizzi,  i suoi 
acquarelli,  e non  lo  si  lascia  che  a malincuore.  I suoi  sentimenti  sono  puri  ed  elevati,  e 
coloro  che  lo  giudicano  in  diversa  guisa,  sono  meritevoli  di  compassione. 

Il  Cristo  e la  Madonna  sono  le  sue  figure  predilette  e ce  li  rappresenta  sotto  tutte 
le  forme.  Citerò  alcuni  dei  suoi  quadri  : — Il  Cristo  deriso  — V Assunta  — Il  Cristo 
tolto  dalla  croce  — Il  Cristo  che  cammina  sulle  acque  — la  figlia  di  ladro  — Il 
Cristo  che  esce  dal  tempio  discutendo  cogli  Scribi  — Le  Marie  che  vanno  al  Calvario 
— Salve  Regina  — e molte  altre  Madonne. 

Il  dipinto,  gl’  Iconoclasti,  ha  la  data  del  1850,  e fu  quello  che  confermollo  maestro. 

Questo  quadro  ammirevole  rivelò  le  sue  grandi  qualità  di  pittore  e di  pensatore  , e 
ci  mostra  quanto  egli  abbia  profittato  degli  studi  fatti  a Roma.  Consolidò  la  sua  ripu- 
tazione, e non  se  ne  può  abbastanza  vantare  il  valore  e l’ importanza.  Esso  è noto  per 
una  grande  incisione  fattane  dal  Di  Bortolo.  Energicamente  immaginato  ed  eseguito  con 
robustezza,  appassionò  in  grado  eminente  la  gioventù  artistica. 

Trovò  anche  grazia  dinanzi  agli  occhi  di  Ferdinando  IL  Lo  fece  questi  chiamare,  lo 
colmò  di  sinceri  elogi  e diedegli  Y incarico  di  dipingere  la  volta  della  chiesa  di  S.  Fran- 
cesco a Gaeta. 

Il  quadro  degli  Iconoclasti  si  trova  ora  nella  Galleria  di  Capodimonte. 

Dopo  la  caduta  del  governo  Borbonico  e la  formazione  dell’unità  d’Italia,  vennero  a 
mancare  in  Napoli  le  Esposizioni  officiali,  per  cui  Morelli  divenne  uno  dei  fondatori  della 
Promotrice , istituzione  che  permette  ai  giovani  artisti  di  esporre  ogni  anno  i loro  quadri, 
e di  fare  giudice  il  pubblico  dei  progressi  ch’essi  fanno  da  un  anno  ad  un  altro. 

Nel  1867  , fece  parte  del  Giurì  all’  Esposizione  universale  di  Parigi , ove  mise  in 
mostra  tre  quadri  : Il  primo  , Il  Conte  Lara , il  cui  soggetto  gli  fu  ispirato  dalle  poesie 
di  Byron , è uno  dei  suoi  più  bei  lavori.  Il  paggio  nel  quale  si  riconosce  la  fanciulla , 
Lara , colle  sue  ricche  vestimenta  è dipinto  alla  perfezione:  la  testa  di  morto  ci  fa  rab- 
brividire. 

Il  secondo  quadro  è II  bagno  pompejano.  Qui  si  rivela  la  potenza  del  suo  colorito, 
di  cui  egli  solo  conosce  il  segreto,  perchè  malgrado  la  vivezza  e lo  splendore  dei  suoi 
colori,  queste  luci  variate  non  offendono  punto  i nostri  sguardi. 

Il  terzo  dipinto  rappresenta:  Torquato  Tasso  ed  Eleonora  cT Este.  Eleonora  con- 
valescente è adagiata  languidamente  su  di  una  sedia  a bracciuoli,  ascolta  i versi  che  il 
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Tasso  le  va  leggendo  , ed  i suoi  lineamenti  esprimono  il  piacere  che  prova  al  suono 
della  voce  del  poeta. 

Morelli  non  possiede  solamente  l’arte  di  far  brillare  i colori  vivaci,  ma  pur  quella  di 
ben  distribuire  gli  effetti  della  luce  e con  quanta  economia  ha  saputo  qui  usarne!  Tutto  è 
vero  e notevole,  la  finestra  stessa  è di  autentica  architettura.  Gli  accessorii  sono  osser- 
vati con  cura:  il  capezzale  bianco  è il  punto  luminoso  del  quadro:  la  metà  della  figura 
di  Eleonora  è rischiarata  con  arte  ammirevole , lasciando  il  resto  nell’  ombra , avvolto 
nel  chiaro-scuro  ; vi  si  vede  risplendere  la  seta,  sfolgorare  i colori  cangianti  dei  velluti,  ed 
anche  i costumi  di  quel  tempo  sono  di  scrupolosa  esattezza. 

Qui,  come  in  tutte  le  sue  creazioni , c’è  l’ impronta  della  profondità  del  sentimento, 
che  ci  rivela  le  sue  idee  le  più  recondite. 

Questi  tre  quadri  destarono  grande  sensazione  e tutti  gli  artisti  francesi  ne  furono 
meravigliati , non  supponendo  di  trovare  nel  Morelli  un  artista  eguale  a loro  in  tutto  e 
spesso  anche  a loro  superiore. 

Ritorniamo  al  biblico  ed  ecco  l’ Imbalsamazione  di  Cristo , che  ci  è rappresentata  sotto 
un  aspetto  assolutamente  nuovo.  Il  Cristo  giace  per  terra  avvolto  nel  sudario,  all’  uso 
egiziano:  la  luna  sorge,  getta  dei  riflessi  giallastri  che  illuminano  il  cadavere.  La  croce 
spezzata,  non  lontana  da  lui,  indica  le  sue  sofferenze,  e le  tre  donne  che  piangono  son 
bene  disegnate  e ben  collocate. 

Questo  quadro  ha  un  valore  artistico  tutto  speciale,  tanto  che  gli  altri  artisti  vi  sanno 
scorgere  dei  grandi  pregi  più  di  quello  che  non  possano  i profani  dell’arte.  L’effetto  della 
luce  è bellissimo , come  pure  la  maniera  con  cui  ha  saputo  adoperarla  nello  illuminare  il 
Cristo:  gli  altri  personaggi  non  sono  trascurati.  La  luce  viene  dalla  parte  sinistra  del- 
l’osservatore. 

La  cacciata  dei  Saraceni  da  Salerno , soggetto  di  un  sipario  per  il  teatro  di  Salerno, 
è una  composizione  vivace  ed  ardita , di  colore  grigiastro , imitante  un  ricamo  od  un 
arazzo. 

Una  mattinata  fiorentina  da  Lorenzo  dei  Medici.  È un  ricordo  storico,  è lo  specchio 
dei  costumi  di  quei  tempi  colle  sue  splendide  acconciature.  Qui  ammiriamo  non  sola- 
mente il  colorito,  ma  l’espressione  delle  figure  tratteggiate  con  una  verità  plastica,  in  cui 
ha  saputo  unire  il  reale  alla  poesia. 

i L freschi  nella  laguna,  è un  dipinto  che  risplende  di  tutti  i colori,  che  la  tavolozza 
d’un  pittore  ci  può  offrire.  Morelli  è molto  fecondo,  e mi  sarebbe  impossibile  di  numerare 
tutti  i quadri  che  egli  ha  eseguito  o ha  tentato  ; certo  è che  egli  è riuscito  in  ogni  genere, 
scene  istoriche,  bibliche,  romantiche.  I suoi  ritratti  poi  sono  ricercati  per  la  loro  perfetta 
rassomiglianza,  e per  il  risalto  che  sa  dare  alle  fisonomie  ed  alle  persone. 

Registro  quelli  del  commendatore  Vonviller  e di  suo  figlio  — di  S.  A.  R.  la  du- 
chessa di  Genova  — del  professore  Carillo  — dell’avvocato  A.  Starace  — della  signora 
Maglione,  ecc.,  ecc.  Quest’ultimo  ritratto  fu  esposto  a Torino,  ed  alla  sua  volta  biasimato 
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per  la  troppa  naturalezza,  ma  che  volete,  se  gli  si  domanda  di  riprodurre  il  sembiante 
di  qualcuno,  bisogna  che  copii  con  una  verità  scrupolosa  il  modello  che  gli  è davanti.  Se 
io  fossi  pittore  non  riprodurrei  che  la  bellezza:  ma  non  si  può  sempre  seguire  la  propria 
inclinazione. 

L’armonia  delle  differenti  sfumature  bianche  in  questo  quadro,  forma  un  problema  che 
soltanto  Morelli  ha  potuto  sciogliere,  ed  il  fondo  rosso  vi  armonizza  a meraviglia. 

Uno  dei  suoi  ultimi  quadri  è il  Vexilla  regis.  Ci  si  presenta  qui  un  grosso  monaco, 
con  una  faccia  rotonda,  contenta  e ben  nutrita:  si  vede  chiaro  che  il  sensualismo  è la 
sola  molla  capace  di  scuotere  la  sua  anima.  Canta  la  gloria  di  Cristo  senza  saper  pro- 
babilmente ciò  che  canta.  L’  espressione  di  questa  figura  è stata  tratteggiata  con  una 
forza  psicologica  straordinaria , e chi  sa  quale  istoria  , quale  reminiscenza  abbia  attra- 
versata la  mente  dell’  artista , mentre  gettava  sulla  tela  un  simile  sembiante.  Il  fondo  è 
ben  scelto  e fa  risaltare  la  figura:  è il  realismo  personificato  , che  ci  rappresenta  la 
forza  del  pittore,  in  esso  ci  si  appalesa,  come  egli  faccia  profondi  studi,  prima  di  porre 
mano  ad  un  quadro. 

Un  altro  ritratto,  quello  del  defunto  giovanetto  Fiorio,  non  è accessibile  che  a pochi 
nell’arte.  La  sembianza  ed  il  carattere  della  fisonomia,  le  movenze,  l’impasto  delle  tinte 

10  rendono  parlante.  La  figura  gentile  del  fanciullo  è in  piedi  nel  mezzo  della  tela 
e pare  che  cammini  verso  lo  spettatore.  E vestito  in  abito  da  marinaio  bleu  marin 
e la  sua  carnagione  , i suoi  capelli  biondi-rossi  e la  delicatezza  della  personcina , tutto 
vJ  ispira  amore  per  questo  caro  giovinetto.  La  sua  aria  è distinta  come  di  chi  vive 
nell’  amore  dei  suoi  e nell’  agiatezza  , lo  sguardo  grandioso  e perspicace  e 1’  andamento 
disinvolto  ; si  legge  in  quei  tratti  l’ indole  dolce  ed  intelligente  di  quel  caro  angio- 
letto. 

La  grave  sventura  che  ha  colpito  i genitori  nel  far  loro  perdere  questo  gioiello  di 
figlio  non  ha  nome  ; essi  profusero  tesori  per  dargli  anche  un  istante  di  vita , ma  la 
inesorabile  morte  non  ha  sentito  pietà  dell’amorosa  famiglia,  il  cielo  aveva  bisogno  d’an- 
geli, e ne  faceva  ricerca  — bisognava  sottoporsi  al  volere  supremo. 

È di  questa  creatura  che  il  Morelli  ha  fatto  il  ritratto.  Qui,  in  questa  tela,  non  è più 

11  pittore  che  dipinge  , è un  padre  che  s’ immedesima  nel  dolore  di  un  padre.  Qui  è la 
diretta  ispirazione,  è la  divinazione  che  il  Morelli  opera  nella  sua  tela. 

Tutte  le  potenze  dell’arte  che  il  Morelli  possiede  sono  messe  a gara  per  dire  al  fan- 
ciullo : Sorgi,  appariscimi,  fermati  un  istante  acciò  io  possa  eternare  le  tue  sembianze  in 
questa  tela. 

Nella  tela  del  Morelli  il  piccolo  Fiorio  è risuscitato!  Tutti  quelli  che  hanno  conosciuto 
questo  figlio  lo  rivedono  in  questa  tela  meravigliati  e commossi. 

Gli  acquarelli  del  Morelli  sono  bellissimi,  ed  io  ricordo  alla  memoria  del  lettore  tanto 
le  Strade  di  Costantinopoli  che  la  Sura  del  Corano.  In  questa  seconda  pittura  v’ha 
tutto  quanto  può  desiderarsi  da  un  artista,  vi  è la  delicatezza  della  forma  e della  carna- 
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gione,  v’  ha  un  disegno  vaporoso,  è una  specie  d’illustrazione  di  un  brano  di  poesia.  Poi 
Gli  amori  degli  angioli.  L’idea  gli  fu  ispirata  dalle  poesie  di  Tommaso  Moore;  il  poeta 
ed  il  pittore  si  sono  incontrati,  il  Morelli  ha  completato  ciò  che  Moore  voleva  esprimere. 
Si  vede  una  collina  smaltata  di  fiori,  in  sul  cadere  di  un  giorno  d’estate.  Gli  uccelli  volteg- 
giano per  T aria  cercando  un  nido  per  la  notte  e gorgheggiano  l’ inno  della  sera.  Le  ali 
bianche  degli  angeli,  lambiscono  i fiori  e le  loro  teste  graziose  sorridono  ed  ammaliano. 
Mi  riesce  impossibile  definire  i particolari  di  questo  quadro,  che  parmi  superiore  ad  ogni 
elogio  : dirò  col  Netti  : « Che  alcuni  quadri  del  Morelli,  piuttosto  che  descriversi,  possono 
essere  messi  in  musica.  » 

I piccoli  studi  su  piccole  tele,  sono  ammirabili,  come  tutti  gli  altri  lavori,  ma  più  è 
maravigliosa  la  splendida  collezione  di  bozzetti,  in  cui  le  ispirazioni  dell’  illustre  maestro 
sono  manifeste  in  pochi  tratti,  ma  completamente.  Li  avete  voi  veduti?  No?  Ebbene, 
andate  a vederli , perchè  egli , colla  sua  gentilezza , non  rifiuta  ad  alcuno  di  visitare  il 
suo  studio. 

Morelli  non  ama  molto  di  brillare  per  esteriori  ornamenti,  e detesta  di  far  spese  di 
toletta  ; ma  ognuno  rispetta  questi  capricci  del  grande  artista,  e le  signore,  anche  le  più 
eleganti,  si  credono  onorate  passeggiando  appoggiate  al  suo  braccio. 

II  Morelli  ha  scritto  sulla  pittura  ed  ha  dato  prova  di  un  criterio  sano  e robusto. 
Ha  viaggiato  molto  e con  profitto  ed  ha  visitato  i Musei  e le  Gallerie  di  quadri  in  tutti 
i paesi  che  ha  traversati. 

Trovasi  nella  robustezza  dei  suoi  anni,  può  ancora  creare  molto,  restando  come  real- 
mente si  trova  alla  testa  del  progresso,  che  fa  l’arte  pittorica. 

Non  contento  del  posto  eminente  che  si  è saputo  guadagnare  nella  sua  arte  , come 
tutti  i grandi  artisti , egli  ha  cercato  ancora  un’  altra  gloria  , quella  di  formarsi  degli 
allievi,  i quali,  speriamo,  sapranno  fare  onore  al  suo  sapere  ed  ai  suoi  sforzi. 

Ha  creato  una  nuova  scuola,  ed  i nostri  migliori  pittori,  Netti,  Tofano,  Miola,  Vetri, 
De  Martino,  ed  altri  sono  stati  suoi  discepoli.  E qui,  piacemi  notare,  come  le  pitture  del 
Morelli  hanno  la  facoltà  di  appassionare  la  gioventù  e far  vibrare  nei  cuori  giovanili , 
i più  sinceri  ed  entusiastici  affetti.  Tuttavia  non  mancano  di  quelli  che  osano  denigrarne 
la  fama , ma  egli  può  alzare  superbamente  la  testa  giacché  è solo  nel  suo  genere  , e 
la  scuola  pittorica  napoletana  gli  deve  molto. 

Palizzi  e Morelli  hanno  potentemente  contribuito  al  rinnovamento  dell’  arte,  ed  anche 
la  scultura  si  risente  della  influenza  della  loro  pittura. 

Gli  antichi  solean  dire,  dulcis  in  fundo , ed  anche  io  mi  son  conservato  per  la  fine 
la  descrizione  del  quadro:  Le  tentazioni  di  S.  Antonio.  Il  mio  compito  non  è facile, 
perchè  chi  è fra  gli  scrittori  d’  arte,  gl’  impressionisti,  ed  i voluti  critici,  che  non  abbia 
criticato,  analizzato,  anatomizzato  questo  quadro  sotto  i suoi  vari  aspetti? 

Del  resto  sono  appunto  tali  critiche,  favorevoli  o sfavorevoli  non  importa,  che  provano 
il  gran  merito  del  lavoro.  Se  valesse  nulla,  perchè  scatenarvici  contro?  perchè  innalzarlo 


DOMENICO  MORELLI. 


39 


alle  stelle?  Se  fossi  stato  l’autore,  l’avrei  chiamato  Le  allucinazioni  di  S.  Antonio  e 
parmi  che  questo  titolo  avrebbe  meglio  risposto  al  concetto  del  Morelli. 

Anzi  mi  si  accerta,  che  così  egli  volea  chiamarlo,  giacché  sovente  la  fantasia  umana 
è tanto  viva,  così  violentemente  inventiva,  che  si  crea  delle  vere  assurdità.  Non  è forse 
permesso  ad  un  gran  pittore  di  riprodurre  un  sogno,  una  favola,  una  leggenda,  quasi 
poeta  pittorico,  che  coi  suoi  pennelli  ci  rivela  i pensieri  e le  idee,  senza  guardare  al 
realismo?  Spesso  1’  artista  nello  stesso  tempo  vede,  innanzi  ai  suoi  occhi,  due  modelli. 
Uno  vivo  e palpitante,  l’altro  formato  dalla  sua  immaginazione,  creato  dalla  sua  fantasia. 
Questo  gli  passa  dinanzi  come  una  fata  morgana,  vorrebbe  trattenerlo,  ma  gli  sfugge,  prima 
che  abbia  avuto  il  tempo  di  fissarlo  sulla  tela. 

Bisogna  forse,  che  un  uomo  di  genio  per  creare  un  bel  quadro,  faccia  una  riproduzione 
fotografica  della  realtà? 

Oppure  ammettiamo  che  il  pittore  possa  dare  libero  corso  alla  sua  fantasia?  Morelli 
osa  e può  farlo,  ciò  che  non  è dato  a tutti.  Si  sente  grande  nell’arte  e prosegue  diritto 
nel  suo  cammino  senza  curarsi  di  lodi  o di  biasimi. 

Nella  collezione  del  Vonviller  ho  visto  un  abbozzo  del  S.  Antonio,  e non  capisco, 
perchè  egli  abbia  abbandonato  la  primitiva  idea  di  raffigurare  il  suo  taumaturgo. 

Francamente  io  lo  preferisco  al  quadro.  In  esso  Sant’  Antonio  è diritto,  alzato  , sgo- 
mento delle  fantasime,  che  la  sua  riscaldata  fantasia  gli  mostra  ; retrocede  fino  alla  roccia, 
quasi  cercando  aiuto  alla  fredda  pietra  cui  si  stringe.  Alza  gli  occhi  al  cielo  e con  mesta 
preghiera  invoca  Dio  ed  i Santi  per  scacciare  dalla  sua  vista  quei  visi  impuri,  quelle  figure 
femminee,  che  con  le  loro  forme  eccitanti,  lo  provocano  e lo  seducono  : ma  ahimè!  ovunque 
posa  lo  sguardo,  una  voluttuosa  ed  allegra  testa  di  donna  gli  sorride.  Quasi  una  dolce 
ed  armoniosa  melodia  che  senza  posa  ritorna  all’orecchio  e vi  predomina  pensiero  ed  idee, 
quelle  fantasime,  come  dei  fuochi  fatui , lo  perseguitano  senza  riposo , V incalzano  senza 
tregua  ! 

Nel  quadro,  Sant’Antonio  è rannicchiato,  stringe  i denti,  incrocia  le  braccia  sul  petto 
e dice  a Dio,  d’aver  pietà  di  lui. 

I critici  pretendono,  che  il  corpo  della  donna  che  vien  fuori  dalla  stuoia  non  sia  per 
disegno  il  meglio  desiderabile,  ma  essi  non  si  fanno  un’  idea  chiara  e precisa  di  ciò  che 
il  Morelli  voleva  raffigurare.  Esseri  perfetti  non  sono  il  prodotto  delle  allucinazioni,  e di 
ciò  egli , si  è convinto  , dopo  averne  lungamente  discusso  con  celebri  medici , e stu- 
diato disegni  venuti  da  Londra  e fatti  da  pazzi  ricoverati  in  quel  manicomio. 

È a ragion  veduta  ch’egli  non  ha  disegnato  quel  corpo  lascivo  in  tutte  le  sue  curvee 
prominènze,  in  tutte  le  sue  estrinsecazioni  voluttuose. 

Ha  abbozzato  le  fantasmagorie  d’  un  sogno  , che  il  santo  fa  ad  occhi  aperti.  I sensi 
dell’anacoreta  tormentato  dal  desio,  ne  alterano  la  fantasia  e gli  mostrano  della  femmina 
qua  una  gamba , là  una  testa  , più  oltre  un  seno  e quanto  altro  mai  possa  eccitare  i 
piaceri  sensuali. 
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Si  pretende  pure  che  nel  Sant’Antonio  sianvi  difetti  di  disegno ma  checché  si  dica 

e sia , panni  positivo  che  il  Morelli  pari  a Rubens , ha  voluto  far  palpitare  la  vita  di 
quelle  rosee  carni  dal  liscio  raso  epidermico  , dalla  luccicante  grassezza  , dalle  anche  ro- 
tondeq  ed  è appunto  il  tocco  della  carne  , le  membra  voluttuose  e superbe  che  bisogna 
ammirare. 

Povero  Sant’Antonio!  Prega,  flagella  il  corpo,  chiude  gli  occhi:  tutto  è inutile.  Ciò 
che  non  vuol  vedere  lo  vedrà  ancora,  più  bello  e più  prepotentemente  affascinante,  giac- 
ché la  fantasia  non  s’attacca  nè  al  realismo,  nè  al  convenzionalismo. 

Le  aride  roccie  si  covriranno  di  fiori  : la  terra  dura  e fredda  cangerassi  in  morbido  e 
caldo  tappeto  di  verdeggiante  musco,  ed  i tuoi  piedi  camminandovi  suso,  non  saranno  più 
feriti  dall’asprezza  dei  ciottoli. 

Invano  le  tue  mani  contratte  mortificano  la  carne,  lasciandovi  l’impronta  delle  unghie  : 
invano  tu  preghi;  in  te  si  forma  possente  il  desiderio  di  strappare  il  rozzo  abito  mona- 
cale, ricovrirti  di  brillanti  e mondani  vestiti,  rivedere  quel  mondo  elegante  in  cui  hai 
lasciato  i più  cari  ricordi:  vorresti  rivivere  degli  anni  passati,  amare,  stringere  contro  il 
tuo  petto  un  essere  caro,  ma  ahimè,  tu  noi  puoi  ! Il  tuo  voto  di  castità,  liberamente  fatto, 
ti  ritiene  inchiodato  colle  catene  del  pregiudizio,  ad  una  vita  di  privazione,  d’abnegazione 
e di  solitudine! 

È in  siffatta  guisa,  che  io  ho  capito  il  quadro  del  Morelli.  Mi  si  biasimi,  se  lo  si 
crede  : ma  a ciascuno  la  propria  maniera  di  vedere,  pensare  e giudicare. 


Nacque  dal  fu  Aniello  e da  Giuseppa  Musto,  il  17  Novembre  1826  a Capua  Vetere. 

Perduto  in  tenerissima  età  suo  padre,  la  madre  si  trasferì  in  Napoli,  ove  attese  alla 
educazione  di  lui,  intendendo  di  fargli  percorrere  la  carriera  legale. 

Ma  ben  altra  era  la  inclinazione  del  fanciullo.  Tuttavia  fece  un  corso  di  studi  in  col- 
legio e poscia  fuori  e sopratutto  gli  piacquero  molto  gli  studi  letterari.  Fu  allievo  prima 
del  Malpica,  indi  seguì  un  corso  di  belle  lettere  presso  l’illustre  Professore  F.  De  Sanctis 
e di  Filosofia  ecc.  col  Professore  Palmieri. 

All’  età  di  20  anni  finalmente  la  madre  avvistasi  che  il  giovane  nelle  ore  di  riposo  e 
di  ricreazione  si  occupava  solo  a fare  disegni  e copie  di  ogni  oggetto  che  vedeva,  si  decise 
di  fargli  studiare  pittura.  Da  quel  tempo,  cioè  dal  Luglio  1846,  sotto  la  direzione  fraterna 
del  fu  Nicola  Palizzi,  studiò  paesaggio  e proseguì  fino  al  Febbraio  1847. 

Arte. 
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Incoraggiato  dai  suoi  progressi,  vedendo  un  giorno  in  campagna  i disegni  di  Filippo 
Palizzi,  allora  reduce  dalla  Moldavia,  superar  tanto  quelli  degli  altri  artisti,  risolse  studiare 
più  seriamente  l’arte  e volle  andare  allo  studio  del  Bonolis,  maestro  del  Palizzi  istesso, 
e poscia  in  epoca  posteriore  anche  del  Vertunni.  Entrambi  oggi  artisti  di  grido  ed  onore 
della  scuola  Napoletana. 

Guidato  da  tale  artista,  che  fu  1’  antesignano  della  riforma  della  nostra  scuola  pittorica, 
essendo  in  lui  più  potente  la  critica  anziché  la  immaginativa  sull’  arte  , arrivò  nel  finire 
del  1847  a metter  fuori  un  primo  quadro  rappresentante  la  Santa  famiglia.  Tale  dipinto  in 
allora  fu  molto  lodato,  anche  tenuto  conto  del  poco  tempo  che  impiegò  a compiere  il  corso 
degli  studi  preparatori  di  pittura. 

I fatti  politici  del  1848  interruppero  momentaneamente  la  sua  carriera,  ed  egli  come 
tanti  giovani  compì  i doveri  di  cittadino.  Ma  la  soldatesca  con  la  distruzione  del  Palazzo 
Gravina,  il  15  Maggio,  ridusse  senza  tetto  il  Sagliano  e la  sua  vedova  madre,  che  ivi  mo- 
destamente dimorava,  essendo  incendiata  la  loro  casa  e con  essa  tutte  le  suppellettili,  e 
gli  effetti  componenti  il  loro  modesto  patrimonio. 

Obbligato  ad  allontanarsi  da  Napoli  per  le  persecuzioni  poliziesche,  riparò  in  Calabria 
presso  il  Cefali  ed  altri  amici  politici,  ove  menò  vita  guardinga  e latitante  per  ben  21 
mesi.  Nel  frattempo  si  occupò  a mettere  in  pratica  i precetti  del  suo  maestro  Bonolis  , 
fortificandosi  nelle  ricerche  pittoriche  , tanto  con  studi  fatti  direttamente  dal  vero  che 
con  esercitazioni  d’immaginativa  rivolte  allo  sviluppo  della  così  detta  composizione  della 
pittura  storica.  Eseguì  parimente  molti  ritratti,  per  cui  lasciò  nella  Provincia  di  Catanzaro 
un  bel  ricordo  di  sé. 

Ritornato  in  Napoli , non  per  la  mitezza  de’  tempi,  ma  per  dimenticanza  di  lui  da 
parte  della  Polizia,  si  riconcentrò  nel  suo  modesto  e solitario  studio , e quivi  attese  a 
fortificarsi  nell’  esercizio  dell’  arte  pittorica  , che  ormai  doveva  servire  anche  come  mezzo 
di  vita  per  sé  e la  sua  vecchia  madre,  che,  per  le  patite  vicende  del  15  Maggio  1848, 
erasi  gravemente  ammalata. 

Nel  1852  Sagliano  si  strinse  in  solidale  consorzio  con  Morelli  e Vertunni,  ed  uniti  nel 
medesimo  studio,  percorsero  fino  al  1856  un  periodo  di  raccoglimento  e di  studi,  per 
riformare  la  scuola,  sprigionandola  dalle  pastoie  accademiche. 

Ad  essi  fu  facile  intendersi  nell’  indirizzo  artistico  col  valoroso  Filippo  Palizzi,  e fu 
così  che  scossero  il  giogo  della  pedanteria,  e slanciaronsi  con  le  loro  opere  nel  campo  della 
riforma. 

Ma  già  il  Sagliano  aveva  conosciuto  e fu  compagno  del  compianto  Bernardo  Celentano, 
giovane  d’ ingegno  privilegiato,  col  quale  compì  nel  1853,  un  corso  di  studi  nel 

R.  Istituto  di  Belle  Arti.  Entrambi  animati  da  nobile  gara  percorsero  tutti  gli  scalini 
dell’  insegnamento  ivi  assegnato  ; ottenendo  quasi  sempre  i principali  premi  fino  alF  anno 
1855.  Anche  uniti  figurarono  alla  solenne  mostra  di  Belle  Arti  ove  il  Celentano  col  quadro 

S.  Stanislao  tanto  onore  procacciossi,  ed  il  Sagliano  con  Ermengarda , ed  un  altro  quadro: 


FRANCESCO  SAGLTANO. 


43 


Gilblas , si  distinse  moltissimo  sicché  il  Re  Ferdinando  II  volle  personalmente  conoscerlo 
e lodarlo.  Sì  le  figure  terzine  di  Gilblas  ed  Estella , che  la  figura  al  naturale  di  Ermen- 
garda  vennero  premiate. 

Nella  fine  del  1855  fu  bandito  il  concorso  pel  cosidetto  pensionato  di  Roma  o scuola 
di  perfezionamento  ; egli  vi  si  presentò  e,  senza  alcuna  protezione  di  maestro  ufficiale,  ot- 
tenne il  posto  per  votazione  unanime  di  tutti  i Professori. 

Fu  osservato  in  quella  occasione  ed  ancora  persiste  la  convinzione  neJF  Istituto  di  Belle 
Arti,  che  il  quadro  eseguito  in  detto  concorso  e che  si  custodisce  nella  quadreria,  fosse 
il  primo  cenno  di  una  via  nuova  della  pittura  moderna.  Per  tal  fatto  la  studentesca  gli 
si  affezionò  ed  egli  con  altre  opere  e col  suo  quadro  di  ultimo  saggio  del  pensionato , 
messo  all’Esposizione  del  1859,  confermò  tale  aspettazione.  Provò  come  i fatti  seguivano 
alle  promesse,  e come  un  più  largo  orizzonte  si  spiegava  per  la  futura  generazione  dei 
giovani  artisti. 

Questo  quadro  di  tema  obbligato  , rappresentante  Cristo  presentato  al  popolo , fu 
premiato  con  la  grande  medaglia  d’oro  in  concorrenza  del  De  Napoli,  egregio  artista 
nostro.  Ora  lo  si  vede  nella  Pinacoteca  moderna  di  Capodimonte.  È un  quadro  di  vasta 
composizione  con  figure  al  naturale. 

Fece  poi  Cristo  all  Orto  nel  1856  (figure  terzine),  che  trovasi  nella  chiesa  della 
Carità  in  Aversa,  ed  indi,  nel  1855,  un  S.  Antonio  Abate,  con  figura  al  naturale  pel 
Barone  Compagna,  esistente  in  Calabria.  Vengono  in  seguito: 

Le  tentazioni  di  Sant’  Antonio  (1856)  nella  Cappella  al  Camposanto  di  Napoli;  il  San 
Paolo , mezza  figura  al  naturale  per  la  chiesa  di  San  Michele  in  Gaeta , involato  di  là 
durante  l’assedio  e venduto  all’estero;  ed  il  Miracolo  di  San  Marco , quadro  di  cinque 
figure  per  V istessa  chiesa  di  San  Michele. 

Nel  1860  avvennero  novelli  rivolgimenti  politici  in  Italia.  Una  sosta  si  manifestò  nel 
corso  di  ogni  arte  e professione.  Napoli  si  congiungeva  alle  altre  città  sorelle  per  formare 
la  grande  famiglia.  Ogni  buon  cittadino  prestò  il  suo  braccio  e le  sue  sostanze  per  la 
patria  comune,  e quando  la  novella  monarchia  formò  il  fascio  nazionale  e prese  le  redini 
dello  Stato,  il  Sagliano  potette  riprendere  i suoi  pennelli  e ritornò  all’arte  con  l’entusiasmo 
di  chi  si  sente  libero  d’  ogni  inciampo  e fervente  di  dare  novello  corso  alla  produzione 
artistica  della  scuola  napoletana. 

E comecché  era  suo  convincimento  che  1’  arte  esser  doveva  popolare  e di  utili  im- 
pressioni , essendo  stato  testimone  oculare  dei  tristi  fatti  operati  dalle  orde  brigantesche 
della  provincia  di  Terra  di  Lavoro,  dipinse  una  scena  d’  orrore  avvenuta  in  Civita  Castel- 
lana, fra  truppa  e briganti . Questo  episodio  venne  descritto  egregiamente  ed  in  tutti  i 
suoi  particolari  da  Marc-Monnier  nella  sua  Storia  dell  origine  del  Brigantaggio  nelle  Pro- 
vincie meridionali . 11  Sagliano  nel  dipingerlo  non  ebbe  sulo  di  mira,  di  mandare  ai  posteri 
un  ricordo  della  funesta  piaga,  lasciata  dal  Borbonismo,  ma  anche  di  dare  degna  risposta 
con  la  rappresentanza  di  fatti  veri  agli  insulsi  motti  di  un  Lord  inglese,  che  attaccò  vio- 
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lentemente  in  Parlamento  l’esercito  italiano,  chiamandone  i soldati  briganti  ed  usurpatori 
della  terra  dell’  antico  reame  delle  Due  Sicilie. 

Il  quadro  esposto  alla  Promotrice  di  Napoli  nella  prima  Esposizione  1861  ebbe  colossale 
successo.  Fu  tanto  popolare,  che  per  tutto  il  tempo  della  mostra,  il  pubblico  non  si  saziava, 
ogni  giorno,  d’  accorrere  alla  mostra  e lungamente  riguardarlo. 

S.  M.  Vittorio  Emanuele  visitando  1’  Esposizione  restò  così  compiaciuto  del  dipinto  , 
che  ne  volle  fare  acquisto  e lo  fece  collocare  nella  Pinacoteca  di  Capodimonte,  ove  attrae 
sempre  l’attenzione  dei  visitatori,  per  lo  interesse  storico  ed  artistico,  ognora  crescente. 

Questo  quadro  ha  avuto  una  grande  importanza,  perchè  fu  l’ inizio  di  un  nuovo  con- 


cetto artistico  , che  alla  pittura  mitologica  e religiosa,  panacea  di  quei  tempi,  sostituiva 
quella  della  riproduzione  dei  fatti  storici  contemporanei,  certamente  molto  più  interessanti 
il  sentimento  popolare.  Una  falange  di  giovani  artisti,  collo  stesso  indirizzo,  calorosamente  si 
spinsero  in  questa  via  conseguendo  utili  risultati  dalle  loro  ricerche. 

Ed  allora  vediamo  sorgere  il  Cammarano  col  Cardinal  Ruffo  , il  Boschetti  con  la 
Pimentel,  il  Toma  con  X interrogatorio  dell’  Inquisizione,  il  Parisi  col  Poerio  ed  i 'pri- 
gionieri di  Venezia , il  de  Nigris  con  il  quadro:  Le  meraviglie  dei  Chassepots , il 
Patini  col  Salvator  Rosa  ecc.,  e tante  altre  produzioni  storiche  e contemporanee  che 
segnano  un  periodo  nel  quale  si  manifestò  la  così  detta  scuola  moderna,  che  alto  sostenne 
il  nome  della  pittura  napoletana,  tanto  nel  resto  d’ Italia  che  all’  estero. 

Bellissimo  periodo  in  verità  fu  questo;  inquantochè  postisi  i napoletani  in  contatto 
con  le  altre  scuole  della  penisola,  in  varie  esposizioni  ottennero  la  palma,  facendo  anche 
sperare  che  un  giorno  la  scuola  napoletana  possa  essere  alla  testa  della  futura  scuola 
pittorica  Italiana. 


Margherita  di  Svevia  (schizzo  autografo  di  F.  Sagliano). 
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Nel  1867  comincia  il  periodo  delle  migliori  opere  del  Sagliano.  Vi  appartengono  il 
quadro  Margherita  di  Sverna,  le  pitture  nella  Reale  Cappella  ed  il  dipinto  V infanzia  di 
Corradino.  Questo  quadro  che  oggi  trovasi  presso  il  Municipio  di  Avellino , ottenne 
meritatamente  il  primo  premio  alla  Promotrice  del  1868.  Rappresenta,  con  figure  terzine, 
Corradino  e sua  madre,  la  moglie  di  Corrado  IV,  colei  che  con  previdenza  materna  s’oppose 
inutilmente  con  tutte  le  sue  forze  alla  fatai  spedizione  che  dovea  finire  a Tagliacozzo. 
Madre  e figlio  sono  ritti  innanzi  un  balcone  di  puro  stile  dell’epoca;  gli  affreschi  alle 
mura,  le  armi,  le  colonne,  tutto  vi  è benissimo  riprodotto.  L’ Imperatrice  è vestita  d’  una 
stoffa  rossa  scura  a damasco  d’  oro  ; ha  il  portamento  maestoso  e nel  tempo  stesso  il 
tipo  della  razza  nordica.  Bionda  al  pari  del  figlio,  il  suo  sguardo  è dolce,  serio  e melanco- 
nico, quasi  che  1’  artista  abbia  voluto  esprimere  il  presentimento  della  sventura  che  fra 

poco  la  incoglierà.  In  una  mano  ha  una  bandiera , sulla  quale  ha  ricamato  , con  1’  altra 
carezza  un  falco,  cui  attacca  al  collo  un  pezzetto  di  pergamena. 

Corradino  è situato  di  spalla,  ma  pure  si  vede  alquanto  del  suo  simpatico  profilo  e 
parte  della  sua  capigliatura  dorata,  coverto  dal  tocco.  Il  suo  vestito  è azzurro  e bianco  e 
questi  colori  contrastano  piacevolmente  con  l’abito  scuro  che  indossa  la  madre.  L’apertura 
del  verone  sporge  sopra  un  giardino,  ed  in  questo  l’artista  ha  ritenuto  accuratamente  la 
vegetazione  nordica  giacché  il  primo  albero  che  s’offre  allo  sguardo  è un  pino  dai  fronzuti 
rami  verde-scuri.  Il  cielo  è chiaro  e trasparente  , ma  conserva  quel  colorito  grigiastro 
proprio  dei  paesi  germanici. 

La  madre,  pur  contraria  a che  il  figlio  segga  sul  trono  di  Napoli,  non  vuole  che  egli 
perda  del  tutto  il  ricordo  della  Italia  sua  patria.  E qui  mi  cade  opportuno  ripetere  alcuni 

versi  che  ho  letto  in  una  cronaca  tedesca  e che  mi  sembrano  adatti  al  caso.  .Eccone 

il  senso  : 

« Va,  colomba  candida  — Va  e corri  sulla  terra  dove  i monti  gettano  fuoco  — Dove 
« le  onde  del  mare  baciano  silenziose  la  spiaggia  — Dille  eh’  io  1’  amo  tanto  — Che 
« anelo  il  giorno  in  cui  la  rivedrò.  » 

Il  quadro  Margherita  di  Svevia  che  fa  seppellire  gli  avanzi  del  figlio  Corradino 
nella  chiesa  del  Carmine  in  Napoli , sebbene  nella  cronologia  storica  venga  dopo  del  pre- 
cedente, pure  fu  dipinto  prima  dal  Sagliano.  È una  vasta  composizione  con  figure  al  naturale, 
che  procurò  all’autore  la  vittoria  d’ un  concorso  ed  oggi  lo  si  ammira  nella  Pinacoteca  del 
Municipio  di  Napoli.  Il  nostro  artista  ha  scelto  il  momento  in  cui  un  frate  apre  la  bara, 
dove  sono  le  spoglie  dello  sventurato  principe. 

La  madre,  nei  suoi  sogni  del  ricordo,  lo  vedea  quale  ella  l’ avea  lasciato,  con  la  sua 
bella  capigliatura  bionda,  i suoi  belli  occhi  dallo  sguardo  chiaro  e franco  pieni  di  vita  e 
di  speranza.  Di  tutto  ciò  ella  non  vede  più  nulla,  non  trova  che  una  massa  informe,  una 
testa  staccata  dal  tronco,  uno  scheletro  vestito,  che  se  si  tocca  si  sforma  in  polvere.  A 
tale  vista,  cade  svenuta.  Disgraziata  madre,  cosa  potrà  consolarla  della  perdita  del  suo 
unico  figlio,  da  lei  educato  con  tanto  amore  e tanta  cura? 
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Il  profondo,  immenso  dolore,  le  è dipinto  sul  volto,  con  straordinario  verismo  e tutta 
l’ intonazione  del  quadro  è lugubre  qual  si  conviene  alla  scena  che  riproduce. 

Le  altre  figure  del  quadro  non  sono  della  stessa  forza  ed  anzi  qualcuna  lascia  campo 
alla  critica,  ma  nel  generale  è necessario  ammirare  la  vastità  del  concetto  e la  bontà  della 
pittura.  È un’opera  d’arte,  importante,  nella  quale  il  Sagliano  ha  saputo  benissimo  espri- 
mere il  dolore  immenso  di  una  madre.  Regina  o mendicante,  al  cuore  non  si  comanda. 

Enumerare  tutti  i quadri  dipinti  dal  Sagliano  non  è possibile,  nei  limiti  impostici  dalla 
nostra  opera,  tanto  egli  nella  sua  lunga  carriera  artistica  è stato  produttivo.  Mi  limiterò 
ai  più  degni  di  osservazione,  fra  i quali  sono  quindici  di  tema  religioso. 

Comincio  dall’  Anthesterios,  o festa  dei  fiori.  Bel  dipinto  con  figure  terzine , visibile 
nella  collezione  della  Provincia  di  Napoli.  L’  autore  ha  saputo  scegliere  belli  tipi  femmi- 
nei, la  cui  carnagione  è ben  dipinta  e l’esecuzione  accurata  anche  per  le  vestimenta  loro, 
dal  taglio  e dai  colori  armonizzanti.  La  luce  divide  con  nettezza  le  ombre  dai  chiari.  Le 
colonne,  il  busto,  lo  sfondo  in  questo  quadro  son  fatti  bene  e si  prestano  a maggiore  o 
minore  ammirazione.  Nel  totale  è un  lavoro  coscienzioso  , riproduzione  esatta  del  vero  e 
della  natura. 

Anche  di  figure  terzine  è il  dipinto  Le  Baccanti  in  riposo,  premiato  all’Esposizione 
di  Capitanata.  In  questo,  il  soggetto  è povera  cosa,  giacché  le  baccanti  avean  ben  poco 
da  fare  per  sentire  il  bisogno  di  riposo.  Ed  è pur  povera  cosa  il  quadro  I bambini,  che 
si  trova  a Capodimonte.  La  prima  idea  di  questo  dipinto  surse  con  il  pensiero  di  Leo- 
pardi. — I bambini  trovano  tutto  nel  niente  ; gli  uomini  trovano  niente  nel  tutto. 

L’  artista  ha  creduto  riprodurre  questa  idea  immaginando  dell’  acqua  , una  barca  in 
balìa  delle  onde  , popolata  da  un  cagnolino  e coverta  d’un  panno  rosso.  I fanciulli  sulla 
riva  si  divertono. 

Un  altro  quadro  : Jone  e Glauco,  due  figure  terzine,  è di  proprietà  del  fu  cav.  France- 
sco de  Rosa. 

Appartenente  alla  forte  pittura  e degno  di  grande  osservazione  è il  dipinto  Vittorio 
Emmanuele  il  1 luglio  1871.  Soggetto  storico  che  dimostra  tutto  il  merito  dell’  artista. 
Tutto  vi  è riprodotto  dal  vero.  La  figura  del  Re  è un  ritratto,  come  ritratti  sono  quelli 
dei  generali  ed  ufficiali  componenti  lo  stato  maggiore.  I cavalli  sono  studiati  sul  luogo, 
o copiati  nelle  scuderie. 

La  scena,  rischiarata  da  un  bel  sole  d’una  splendida  giornata  autunnale,  è al  Pincio. 
Re  Vittorio  dall’  alto  del  colle  , guarda  sul  colle  di  fronte  , ed  ammira  il  monumentale 
tempio  di  S.  Pietro , nel  quale  si  sono  svolte  tante  scene  storiche  e dal  quale  sono 
uscite  non  poche  benedizioni  e maledizioni.  Nello  sguardo  del  Re,  che  si  posa  sull’  opera 
gigantesca  dei  papi,  vi  sono  tanti  pensieri  che  il  Sagliano  ha  saputo  esprimere  benissimo 
con  il  suo  pennello,  tanto  da  lasciarli  scorgere  chiari  a chi  guarda  il  quadro. 

Una  grandissima  folla  di  popolo,  desiderosa  di  vedere  il  Re  glorioso,  che  seppe  ren- 
dere unita  la  nostra  bella  Italia,  accerchia  i militari.  Tanta  gente  è benissimo  distribuita, 
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nulla  che  stoni , niente  che  paia  eccessivo  , ed  in  verità  fa  d’ uopo  ammirare  1’  arte  con 
cui  Sagliano  ha  saputo  disporre  il  piano  e collocare  i numerosi  suoi  personaggi.  Tutto 
pare  gettato  sulla  tela  con  straordinaria  facilità,  giacché  di  quanto  in  esso  si  osserva  non 
v’ha  nulla  nè  per  colorito,  nè  per  movimento,  precisamente  nulla  che  possa  dirsi  forzato 
o procurato  a stento. 

Questo  dipinto  ebbe  uno  splendido  successo  all’Esposizione  di  Milano  del  1872  e 
poi  alla  seguente  mostra  di  Vienna  del  1873  , ove  fu  premiato  con  medaglia  al  merito, 
per  la  grandiosità  della  composizione  , per  il  disegno  corretto  ed  un  giusto  e temperato 
chiaroscuro.  L’imperatore  d’Austria  voleva  acquistarlo  , ma  in  quel  momento  verificavansi 


a Vienna  quelle  crisi  finanziarie  che  assorbirono  tutto  il  danaro  disponibile  , ed  oggi  il 
quadro  si  trova  depositato  a Roma.  Egli  è da  sperare  che  se  ne  faccia  acquisto  per  una 
pinacoteca  italiana,  e che  un’opera  d’arte  così  importante  non  esca  della  nostra  patria. 

Anche  miglior  dipinto  è il  Sant’  Antonio.  Quale  artista  non  ha  fatto  un  quadro  di 
questo  taumaturgo  , vedendone  le  tentazioni  dal  proprio  punto  di  vista!  Anche  artisti 
francesi  si  sono  serviti  di  questo  tema  bello  ed  inesauribile. 

Sagliano  e Morelli  sono  stati  gli  ultimi  ad  inspirarsene.  Del  Sant'  Antonio  di  Mo- 
relli, parlo  a suo  posto.  Ora  è la  volta  di  quello  del  Sagliano.  Questi  ha  poetizzato  il 
soggetto  facendone  nel  1877  uno  splendido  quadro  per  la  Cattedrale  di  Altamura , che 
ripetè  poi  per  il  marchese  del  Vasto. 

Il  taumaturgo  è preso  nel  momento  in  cui  è tentato  dal  diavolo,  con  una  musica  ce- 
leste, che  armonica  risuona  al  suo  orecchio.  Crede  che  sian  gli  angeli  , che  gli  facciano 
sentire  quei  suoni  e rivolgendosi  per  guardare  i messi  di  Dio,  con  raccapriccio  ed  orrore 
vede  delle  Baccanti , delle  Ninfe,  delle  donne  appena  in  qualche  parte  del  corpo  vestite, 
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che  con  pose  provocanti  cercano  a dannarlo.  Il  santo  s’ottura  le  orecchie  e volta  il  viso 

spaventato  e tristo  verso  noi,  come  per  implorare  da  noi  un  aiuto  contro  quelle  diaboliche 

tentazioni;  delle  quali  un  santo  non  deve  neanche  aver  sentore.  Sulla  destra  sonvi  delle 
rocce  stupendamente  rischiarate  e dall’alto  di  esse  s’affaccia,  come  ad  una  balaustra,  Sa- 
tana sogghignante  e lieto  del  suo  ritrovato.  Cerca  d’ attirare  1’  eremita  con  movimenti 

magnetici.  Su  d’  un  albero  che  gli  è vicino  , tanti  spiriti  folletti  che  si  rallegrano  della 

pena  e delle  angosce  del  povero  frate.  Questi  vorrebbe  fuggire,  andarne  lungi,  ben  lungi, 
ma  una  forza  strana  lo  tiene  come  inchiodato  in  quel  sito.  La  fìsonomia  e la  persona 
di  Sant’  Antonio  , attirano  la  nostra  attenzione  , perchè  formano  il  vero  soggetto  del 
quadro  , tutto  il  resto  sono  accessori.  Il  gruppo  di  donne  e di  baccanti  seminude  è 
ammirevole  e la  prima  femmina  sul  lato  sinistro,  coricata  per  terra , con  un  tamburello 
nella  mano  è di  un  disegno  corretto.  Le  sue  forme  scoverte  sono  precise  , le  sue  belle 
braccia  ci  nascondono  una  parte  del  viso,  ma  ne  vediamo  abbastanza  per  dire  esser  ella 
tanto  bella  da  far  dannare  un  santo.  Dietro  questo  gruppo,  vi  sono  altre  donne  che  ballano 
una  danza  voluttuosamente  eccitante,  che  poco  a poco  si  perde  nello  sfondo. 

Un  egregio  critico  d’  arte  , il  signor  d’  Ambra , parlando  di  questo  quadro  ha  detto  : 
« Sagliano  ha  santificato  la  virtù  del  monaco  » ed  a me  pare  che  abbia  ragione. 

Come  ho  detto,  il  disegno  è corretto  in  questo  dipinto  e parmi  non  si  possa  meglio 
esprimere  un’  idea.  Il  concetto  informativo  di  questa  composizione  è inattaccabile  e rivela 
tutta  la  potenza  del  pennello  di  Sagliano  , malgrado  che  nei  colori  da  lui  adoperati  non 
vi  sia  la  vivezza  ed  il  brillante  di  quelli  del  Morelli. 

Altro  dipinto  saliente  è II  pasto  delle  Murene.  Crii  antichi  latini  chiamavano  così 
le  lamprede  che  facevano  ingrassare  nei  vivai  con  la  carne  umana  e si  recavano  al 
pasto  di  esse  come  ad  uno  spettacolo.  Noi  non  se  ne  capisce  il  gusto,  anzi  lo  troviamo 
disgustoso  e ci  fa  nausea.  I critici  che  videro  il  quadro  all’Esposizione  di  Torino  lo  dis- 
approvarono appunto  per  il  soggetto  , ma  uno  di  essi , il  Filippi , dovette  convenire  che 
ciò  malgrado  , era  un  dipinto  di  fattura  superiore;  non  può  piacere  a tutti , ma  nessuno 

può  negare  che  sia  una  tela  artisticamente  corretta. 

\ t .... 

E un  fatto  storico,  una  scena  dei  costumi  dei  secoli  della  decadenza  romana,  e biso- 
gna aver  molto  studiato  per  creare  un  tal  quadro,  vero  nei  particolari,  esatto  negli  abbi- 
gliamenti, negli  accessori  ed  anche  nel  paesaggio. 

E orribile  , ma  bello , e quasi  lo  paragono  alle  caccie  del  toro  , nelle  quali  le  donne 
spagnuole  non  sdegnano  di  veder  scorrere  il  sangue  ed  assistono  indifferenti  alla  morte 
dell’animale  ed  anche  del  Torreador.  Del  resto  perchè  maravigliarci  del  pasto  delle  Mu- 
rene in  un’epoca  in  cui  le  donne  romane  assistevano  ilari  e giulive  ai  terribili  combatti- 
menti dei  gladiatori , dannando  a certa  morte  il  caduto  combattente  , con  un  semplice 
voltar  di  pollice? 

Il  pittore  rappresenta  la  vasca  nella  quale  vivono  le  murene  , diligentemente  servite 
ed  accarezzate  dalle  matrone  romane,  come  Antonia,  moglie  di  Porzio  , che  toltisi  i suoi 
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pendenti,  li  avea  fatti  attaccare  alle  orecchie  dell’animale  favorito,  per  riconoscerlo  quando 
insieme  agli  altri  veniva  fuori  dalle  acque. 

Il  momento  scelto  dal  Sagliano  è quando  le  schiave  sono  all’opra;  due  di  esse  por- 
tano un  povero  vegliardo  destinato  al  pasto  delle  Murene,  una  terza  è distesa  sulla  riva 
della  vasca  ed  ha  nelle  mani  la  falce,  con  cui  deve  por  fine  alla  vita  della  vittima  se  si 
dibattesse;  una  quarta  ha  nelle  mani  un  bastone  di  Sferro  acuminato  e punge  lo  schiavo 
nell’acqua,  il  quale  cerca  liberarsi  dall’animale  che  lo  morde. 


Un  altro  schiavo  già  stretto  dal  serpe  marino  , alza  le  braccia  quasi  a scuoterli  e 
scacciarli.  Più  in  là  è una  donna  a ginocchio  che  torce  lo  sguardo  , si  nasconde  il  viso 
per  non  veder  l’agonia  dell’uomo  già  nell’  acqua,  e tuttavia  ella  conosce  che  eguale  de- 
stino l’aspetta. 

Ma  lasciamo  questo  spettacolo  lugubre  e guardiamo  sulla  destra , là  ove  sono  gli 
spettatori.  La  fisonomia  di  ognuno  d’  essi  raffigura  una  differente  impressione.  Il  primo, 
un  uomo  robusto  , ci  volta  il  dosso  ed  appoggiato  al  parapetto  sembra  portare  viva  at- 
tenzione a ciò  che  succede  intorno  a lui.  Un  secondo,  più  indietro,  ammira  pure,  ma  con 
sovrana  indifferenza.  Vicino  gli  è una  donna,  che  comodamente  seduta,  riccamente  vestita, 
guarda,  come  se  fosse  al  teatro.  Due  altre  donne  sono  alzate,  una  osserva  con  interesse 
ciò  che  avviene  , 1’  altra  mostra  un  senso  d’  orrore.  Non  mancano  dei  fanciulli , anzi  un 
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uomo  ha  sul  braccio  uu  garzoncello  e gli  mostra  il  supplizio  d’un  altro  uomo  quasi  fosse 
cosa  divertente  a vedersi.  Come  si  poteva  pretendere  che  esseri  umani  abituati  così 
dalla  loro  infanzia,  non  approvassero  tali  barbarie  nella  età  matura! 

Nè  ciò  basta,  v’ è ancora  un  gruppo  d’uomini  e di  donne  in  differenti  atteggiamenti, 
ombreggiati  da  alti  arbusti,  la  cui  tinta  fresca  riposa  l’occhio.  Una  delle  donne  seduta  per 
terra  si  nasconde  dietro  gli  altri  e covre  il  volto  con  un  braccio  ben  disegnato  e di- 
pinto con  verità.  I differenti  spettatori  parlano,  ciascuno  come  in  un  luogo  pubblico,  senza 
punto  curarsi  di  quel  che  vi  accade.  Nel  mezzo  di  tanta  gente  sul  lato  destro  è se- 
duta una  bella  romana  con  una  espressione  di  civetteria  , degna  delle  Signore  odierne  : 
ella  ascolta  con  attenzione  le  parole  che  le  mormora  all’  orecchio  un  giovane  patrizio. 
Si  vede  che  egli  dice  delle  cose  piacevoli  e che  ella  non  resterà  sorda  alle  preghiere 
di  lui. 

Questa  scena  d’  amore  contrasta  stranamente  con  la  scena  di  morte  che  si  svolge  a 
pochi  passi  di  distanza. 

Sulla  scala  che  conduce  alla  vasca  è ancora  una  donna,  mollemente  appoggiata  alla 
balaustra;  sebbene  non  si  vegga  il  volto  di  lei,  pure  bisogna  credere  che  prova  gran 
piacere  allo  spettacolo. 

L’architettura  è perfetta,  il  fondo  ben  rischiarato,  l’aria  circola  fra  la  folla  staccando 
un  personaggio  dall’altro;  la  prospettiva  è ben  studiata,  come  corretto  è un  gruppo  di 
schiavi  che  situati  sotto  il  peristilio  della  casa  tirano  dagli  istrumenti  degli  accordi  melo- 
diosi. Tutto  ciò  è esatto,  nulla  vi  è negletto  per  rendere  questa  scena  tale  quale  Plinio  ed 
altri  storici  dell’epoca  ce  l’hanno  descritta  e tramandata. 

Nè  a queste  s’  arrestano  le  opere  d’arte  del  Sagliano , di  molte  altre  ancora  avrei  a 
parlare,  se  lo  spazio  me  lo  consentisse  e mi  limito  a ricordare  i quadri  tratti  dall’ultima 
guerra  d’America,  eseguiti  nel  1878  e venduti  a New-York  , come  un  altro  bel  quadro 
rappresentante  una  signora  greca,  comprato  da  un  certo  Psyllari  e che  si  trova  a Costan- 
tinopoli. Menziono  pure  i ritratti  del  Re  e della  Regina , che  sono  alla  Prefettura  di 
Napoli. . 

Oltre  il  pennello,  il  nostro  artista  sa  anche  modellare  l’argilla  come  uno  scultore,  e 
da  più  anni  egli  rivolge  parte  della  sua  sorprendente  attività  a dirigere  una  scuola  mo- 
dello di  disegno  applicato  , che  il  Municipio  di  Napoli  fondò  nel  locale  di  San  Lorenzo 
Maggiore,  affidandone  a lui  rimpianto  e la  direzione. 

Egli  ha  ottenuto  dai  suoi  allievi  rapidi  progressi , tanto  che  fin  dal  primo  anno  po- 
tette averne  una  calamariera,  della  quale  fece  dono,  in  nome  dei  suoi  scolari,  a S.  A.  R. 
il  Principe  di  Napoli.  Oltre  questa  scuola  egli  ne  ha  fondato  ancora  un’  altra , anche  di 
disegno  applicato  all’  industria  , di  cui  oggi  si  onora  la  nostra  città. 

Istruito  e modesto,  Sagliano  è una  delle  più  belle  individualità  artistiche  napolitane. 
Egli  non  vive  che  per  l’arte  e per  fare  il  bene  dei  suoi  allievi. 


FEDERICO  MALD ARELLI 


• — - 


Nacque  in  Napoli  il  2 ottobre  1826  da  Gennaro  Maldarelli,  che  fu  pittore  conosciuto 
e stimato  fra  i suoi  contemporanei,  e con  esso  fece  i suoi  primi  studii.  In  uno  dei  con- 
corsi che  ogni  cinque  anni  avevan  luogo  in  Napoli  fra  gli  allievi  dell’  Istituto  di  Belle 
Arti  pel  posto  di  Roma,  egli  fu  scelto  qual  pensionato  (1849-1853).  Il  saggio  più  inte- 
ressante che  espose  in  questo  periodo  di  tempo,  fu  un’  Agar  nel  deserto,  quadro  molto 
ammirato  in  una  delle  Esposizioni  napoletane,  ed  ora  trovasi  nella  Pinacoteca  di  Capodi- 
monte. Nella  stessa  quadreria  si  vede  un’  altra  sua  tela  eseguita  pure  in  quel  tempo,  e 
che  rappresenta  con  figure  più  piccole  del  vero  una  messa  nelle  Catacombe  fra  i primi 
cristiani. 

Poco  dopo  finito  il  suo  pensionato  , il  Maldarelli  fu  nominato  professore  di  disegno 
nell’  Istituto  di  Belle  Arti  di  Napoli  ; posto  che  conserva  tuttora. 

Ha  trattato  per  lo  più  soggetti  Pompeiani  e religiosi,  ed  i primi  sono  disseminati  un 
po’  dappertutto,  specialmente  in  Inghilterra.  Dopo  i quadri  di  questo  genere,  eseguiti  dal 
Morelli,  dal  Netti,  dal  Nicola  e da  altri  che  colla  forza  della  verità  riprodussero  le  scene 
della  vita  antica,  il  nostro  gusto  è divenuto  molto  difficile  e si  hanno  pretensioni  giuste , 
cui  il  Maldarelli  non  può  colmare.  Per  un  artista  non  basta  trovare  un’idea,  bisogna  che 
ad  essa  risponda  l’esecuzione  di  ciò  che  sente  e che  vuole  esprimere.  Maldarelli  non  è 
più  pittore,  ma  negoziante  di  quadri,  il  che  veramente  è un  danno  per  il  nome  che  porta. 

Le  tele  che  ho  veduto  in  casa  sua,  esposte  per  la  vendita,  sono  di  una  fattura  uni- 
forme, convenzionale,  destinata  ad  abbagliare  gl’inglesi  e gli  americani  che  visitano  la 
nostra  bella  Italia. 

Dobbiamo  notare  fra  ì migliori  suoi  quadri  e fra  i meglio  riusciti , quello  dipinto 
nel  1874  per  una  cappella  di  Frattamaggiore  , paesetto  vicino  a Napoli.  Rappresenta 
S.  Sosio. 
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Secondo  la  leggenda  cristiana,  S.  Sosio  era  compagno  di  S.  Gennaro,  e insieme  con 
questo  fu  decapitato  a Pozzuoli  durante  la  persecuzione  di  Diocleziano  (IV  secolo  dell’èra 
volgare).  I primitivi  cristiani  di  Miseno,  continua  la  leggenda,  presero  il  cadavere  del 
martire,  e lo  composero  in  una  nicchia  della  loro  catacomba. 

È il  momento  scelto  dall’  artista. 

Il  martire  è lungo  disteso  nella  nicchia  orizzontale  scavata  nel  muro.  La  testa  mozzata 
è adattata  al  collo,  macchiato  da  una  riga  sottile  di  sangue.  I neofiti  gli  rendono  gli 
estremi  onori,  mentre  un  diacono  in  piviale  asperge  il  suo  corpo  con  1’  acqua  benedetta, 
prima  che  la  lapide  di  marmo  preparata  dal  becchino  ne  chiuda  la  tomba  per  sempre. 

Ricordiamo  dell’Esposizione  artistica  di  Napoli  del  1855  una  tela  di  grandi  dimensioni, 
rappresentante  S.  Glicerio  che  battezza  il  carceriere.  Ha  buone  qualità  plastiche  che 
rendevano  quest’opera  pregevole,  sebbene  l’insieme  risenta  troppo  di  accademia  e di  con- 
venzionalismo. 

Altro  lavoro  del  Maldarelli  eseguito  qualche  anno  dopo  è una  toletta  Pompeiana, 
ed  in  questo  quadro  mostrò  un  forte  progresso  mettendosi  più  al  corrente  del  movimento 
dell’  arte,  che  in  quel  tempo  aveva  già  fatti  rapidi  passi,  e quella  tela  aveva  qualità  di 
tinta  e di  composizione  che  davano  molto  a sperare. 

Gli  ultimi  saggi  però,  del  Maldarelli,  mi  fanno  l’effetto  di  oleografie,  e soprattutto 
quello  esposto  a Torino:  Una  donna  Pompejana,  che  rappresenta  tutto  cièche  vorrete, 
tranne  una  dama  ed  una  pompejana. 

Assisa,  dura  e dritta  come  un  idolo  egiziano,  questa  donna  non  ha  nulla  che  ci  at- 
tragga. La  sua  testa  grossa  e paffuta  non  corrisponde  alle  proporzioni  del  corpo , non  vi 
si  scorge  nè  vita  nè  movimento.  Guardate,  di  grazia,  i piedi  e soprattutto  le  dita;  se 
sono  disegnati  dal  vero,  vuol  dire  che  il  pittore  non  ha  saputo  scegliere  ciò  che  v’  ha  di 
meglio.  La  natura  si  compiace  di  creare  dei  gobbi,  degli  alberi  storti,  e tante  altre  mo- 
struosità, ma  un  pittore  deve  scegliere  le  forme  buone  e ben  modellate,  per  suscitare  in 
noi  il  sentimento  del  bello. 

Le  patrizie  greche  e romane  dovrebbero  avere  un  portamento  nobile  e classico,  che 
così  la  storia  ce  le  descrive.  Per  ottenere  questi  effetti  il  pittore  non  ha  bisogno  di  se- 
guire esattamente  i contorni  del  suo  soggetto,  come  un  disegnatore  di  giornale  illustrato, 
ma  deve  cercare  il  suo  ideale  nella  grandezza  e nella  bellezza  delle  forme.  Le  pieghe 
delle  vestimenta  sono  dure  e mal  disposte,  eccettuato  il  pallio  ch’è  di  un  bel  colore  azzurro. 

L’apparato  scenico  è meschino  : delle  mura  coperte  da  pitture  pompeiane,  pochi  oggetti 
dell’epoca,  e delle  cassette  di  fiori  su  di  un  parapetto,  la  cui  origine  non  data  da  lungo 
tempo. 

Nidia  che  tasta  il  volto  di  Jone  per  farsi  ragione  della  bellezza  eh  lei , è un  qua- 
dro abbastanza  conosciuto , e che  risale  ad  un  tempo  anteriore.  Le  teste  di  queste  due 
fanciulle  sono  state  tratteggiate  con  delicatezza;  se  poi  vi  sia  il  colore  locale  — That 
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Jone,  e Nidia  formano  un  soggetto  molto  difficile  ad  eseguirsi,  e fa  d’uopo  di  un  animo 
eletto  per  comprendere  i sentimenti  che  agitano  il  cuore  di  queste  due  donzelle.  Un  tal 
quadro  mi  ha  lasciata  fredda,  e non  vi  ho  trovato  ciò  che  io  ricercava. 

La  Vestale  non  è altro  che  un  effetto  di  luce. 

La  sacrificata  è involta  in  un’  onda  luminosa,  e si  stacca  dal  fondo  con  una  grande 
durezza  di  forme.  Vestita  di  bianco,  solleva  le  sue  braccia  magre  verso  il  cielo,  e la  dispe- 
razione è scolpita  nel  suo  sembiante,  vedendo  sparire  la  scala,  che  viene  tirata  su.  Se  io 
fossi  pittore,  dimanderei  al  mio  maestro  : 

1. °  La  posa  è essa  naturale? 

2. °  La  luce  è convenientemente  distribuita? 

3. °  Le  braccia  non  sono  troppo  distese? 

Fa  riscontro  a questo  dipinto  la  Vestale  che  si  sveglia  da  uno  svenimento,  e guarda 
intorno  con  ispavento. 

Sola,  affatto  sola,  nel  sotterraneo,  ella  vede  che  la  piccola  lampada  non  durerà  lungo 
tempo  a rischiarare  la  sua  tomba,  che  le  sue  provvigioni,  una  coppa  di  latte  ed  un  vaso 
pieno  di  acqua,  serviranno  appena  a prolungarne  d’un  giorno  l’agonia....  Morire!...  così 
giovine!...  Fa  sforzi  colle  mani  per  alzarsi,  ha  i capelli  in  disordine,  gli  occhi  feroci,  la 
bocca  semiaperta,  quasi  ad  implorare  soccorso.  Ma  chi  la  udrà?  chi  accorrerà  a toglierla 
dalla  sua  tomba?  Le  mura  nerastre  ripeteranno  l’eco  della  sua  voce,  e morirà  lontana  da 
ogni  cosa  diletta  e da  ogni  oggetto  che  le  fu  caro. 

L’idea  è bella  e poetica,  ma  l’esecuzione  lascia  molto  a desiderare.  Tutto  è sacrificato 
all’effetto  della  luce  rossastra,  che  rischiara  la  figura  e che  colpisce  il  nostro  sguardo. 
Ciò  somiglia  ai  lustrini  sparsi  sulle  vesti  di  una  danzatrice;  ci  abbagliano  col  loro  splendore. 

Non  solo  la  posa,  ma  soprattutto  il  corpo  della  Vestale  è difettoso,  perchè  non  rappre- 
senta già  una  giovine  donna,  ma  una  fanciulletta  dai  14  ai  15  anni,  il  che  ci  dà  una 
idea  falsa  ed  inverosimile  di  questa  scena.  Le  mani  sono  così  piccole  e pienotte , come 
quelle  di  una  bambina. 

Il  Maldarelli  ha  lavorato  e lavora  moltissimo.  Egli  ha  preso  parte  a quasi  tutte  le 
Esposizioni  importanti  contemporanee,  sia  come  espositore,  sia  come  giurato.  In  que- 
st’ultima  qualità  egli  fu  un  dei  membri  attivissimi  della  Esposizione  di  Parma  del  1865. 

E Commendatore  della  Corona  d’Italia,  e direttore  della  R.  Pinacoteca  di  Capodimonte. 
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Nacque  in  Foggia  nel  1827.  Il  padre,  impiegato  governativo,  lo  destinò  allo  studio 
della  medicina,  ma  l’origine  greca  della  madre  gli  trasfuse  un  sentimento  innato  pel  bello 
e per  l’arte.  Malgrado  che  il  tempo,  i pensieri  ed  una  vita  agitata  abbiano  lasciato  delle 
profonde  tracce  sulla  sua  figura  intelligente,  pure  l’Altamura  è un  bell’uomo,  ed  i suoi 
occhi  tutta  rivelano  la  sua  anima  nobilissima. 

Fanciullo,  sebbene  assiduo  alle  lezioni  dei  suoi  maestri,  pure  era  spesso  punito  per 
la  forza  irresistibile  che  lo  spingeva  ad  imbrattare  con  figurine  e disegni  i suoi  quaderni. 
Un  giorno  il  padre  ne  volle  l’aiuto  per  scrivere  in  grossi  volumi  i nomi  dei  contribuenti 
morosi,  ma  fatto  un  poco  di  lavoro  il  giovanetto  pensò  bene  di  mettersi  a disegnare  sui 
margini  degl’m  folio,  delle  allegorie,  degli  angioli,  dei  diavoli,  e delle  ghirlande  di  fiori. 

— Orrore!  — gridò  il  capo  d’uffizio.  E subito  rilasciò  all’Altamura  una  patente  di 
buono  a nulla. 

Tuttavia  alcuni  amici  del  padre,  più  intelligenti,  intravidero  il  nascente  ingegno  del 
fanciullo  e lo  consigliarono  di  fargli  studiare  la  pittura.  Il  padre  non  volle  saperne  e l’ob- 
bligò a continuare  negli  studi  del  greco  e del  latino. 

Fatto  adulto,  andò  all’università  di  Napoli,  per  seguire  i corsi  di  medicina,  ma  quella 
scienza  gli  ripugnava,  e pur  assistendo  alle  lezioni  d’anatomia,  fisiologia  e chimica,  conti- 
nuava gli  studi  letterari  e dava  libero  corso  al  suo  istinto  artistico,  alla  sua  inclinazione 
per  la  pittura,  frequentando  segretamente  l’Accademia  di  belle  arti. 

Cominciò  a dipingere,  per  così  dire,  quasi  senza  maestro  ed  accontentandosi  delle  os- 
servazioni e dei  consigli  di  qualche  amico. 

All'età  di  21  anno  ottenne  di  esporre  il  suo  primo  quadro,  Cristo  c T Adultera,  che 
fu  acquistato  dal  conte  d’Aquila,  principe  intelligente  e protettore  delle  arti  belle. 

Trattò  poi  anche  altri  soggetti  biblici  : 
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Il  Profeta  Nathan,  che  rimprovera  al  re  David  il  suo  adulterio  con  Bersabea. 

Gli  Ebrei  esuli  in  Babilonia,  per  saggio  di  pensionato,  ottenuto  nel  1847  per  con- 
corso insieme  al  Morelli.  Ripetè  pure  lo  stesso  soggetto  per  Don  Andrea  Colonna. 

La  figlia  di  Jefte,  premiata  a Firenze. 

Alla  sua  natura  ardente  e passionata,  non  potevano  riuscire  indifferenti  i moti  rivo- 
luzionari del  1848,  in  cui  si  schiudeva  all’Italia  un  nuovo  orizzonte,  e gittandosi  a capo 
fitto  nelle  idee  liberali,  fu  costretto  dopo  il  15  maggio  1848  di  rifugiarsi  a Firenze. 

Nel  suo  esilio  visse  per  F arte  , ed  in  mezzo  ad  una  brillante  pleiade  di  pittori  e di 
letterati,  come  Gino  Capponi,  Niccolini,  Guerrazzi  e tant’altri. 

La  compagnia  di  questi  preclari  ingegni  sviluppò  ancora  più  T intelligenza  superiore 
del  giovane  artista,  ed  in  breve  il  suo  nome,  quale  celebrità  pittorica,  venne  ovunque  ri- 
petuto. Fu  allora  che,  lasciati  i soggetti  biblici,  diedesi  con  più  amore  alla  pittura  storica, 
nella  quale  gettò  largo  e possente  raggio  di  vera  luce. 

Per  seguire  un  ordine  d’anzianità  va  posto  prima  : Il  Sacco  di  Roma  sotto  il  Con- 
nestabile  di  Borbone. 

Rappresenta  un  episodio  del  terribile  avvenimento.  La  scena  si  svolge  in  una  chiesa 
di  Roma,  vera  costruzione  classica  del  tempo.  È forse  un  po’  troppo  oscura,  ma  Altamura 
che  è maestro  nella  parte  tecnica  della  pittura,  con  tratti  arditi,  dà  un  certo  rilievo  piccante 
al  soggetto  che  tratta.  Alcuni  soldati  sono  assisi  intorno  ad  una  tavola  e bevono  , altri 
stanno  in  piedi  ubbriachi  di  vino  e del  sangue  versato.  Vi  sono  delle  donne,  vittime  della 
brutalità  di  quei  prodi,  e un  senatore  romano,  che  riconosciamo  alle  sue  vestimenta,  mi- 
naccia di  uccidere  sua  figlia  per  preservarla  dal  disonore.  Un  altro,  un  Massimo,  è legato  ad 
una  colonna,  e subisce  il  supplizio  di  vedere  ai  suoi  piedi  la  figliuola  violata,  e si  vedono 
ancora  su  quelle  belle  sembianze  la  lotta  ed  il  dolore  pel  patito  oltraggio. 

Altamura  ha  saputo  con  qualche  tratto  di  pennello  esprimere  ciò  che  un  poeta  e un 
romanziere  avrebbero  solo  potuto  descrivere  in  lunghe  pagine.  Il  dolore  del  padre  è così 
vero  che  commuove  e ci  sentiamo  presi  da  raccapriccio  guardando  quel  quadro.  Un’altra 
giovanetta  è stretta  dalle  braccia  d’un  soldato,  mentre  essa  cerca  di  avvin  ghiarsi  al  suo 
vecchio  padre  , che  è impotente  a salvarla.  E quel  soldato  alza  la  mano  sacrilega  sul 
seno  dell’innocente  fanciulla  ed  ha  già  strappato  le  vesti  che  ne  nascondono  le  occulte 
bellezze.  Solo  a guardare  quel  dipinto  l’ira  ne  vince  , e vorremmo  , tanto  esso  è na- 
turale, gettarci  su  quell’  uomo,  per  preservare  la  disgraziata.  A sinistra  havvi  un  capo , 
che  si  riconosce  al  suo  berretto  guarnito  di  penne  e che  tiene  una  donna  a sedere  sulle 
ginocchia. 

Meritano  grande  attenzione  il  fondo,  la  prospettiva  lineare  ed  il  riflesso  di  luce.  Tutto 
è vero  e naturale;  ogni  raggio,  ogni  ombra  sono  dottamente  calcolati. 

Questo  quadro  appartiene  all’epoca  di  transizione,  dalla  scuola  vecchia  alla  nuova;  fu 
fatto  nel  1855.  In  quanto  ai  costumi,  non  ho  bisogno  di  dire  che  sono  di  un’esattezza 
sorprendente.  L’architettura  è stata  studiata  dal  vero. 
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Odii  vecchi,  Amori  nuovi.  Questo  quadro  venne  dopo  quello  dell  'Origine  de  Guelfi  e 
Ghibellini.  E un  soggetto  tratto  dalle  storie  fiorentine. 

Leggendo  una  vecchia  cronaca,  l’Altamura  fu  colpito  da  un  passaggio  che  parla  dei 
Buondelmonte  e degli  Amedei,  e con  la  sua  fervida  immaginazione  ne  creò  il  suo  quadro. 
Le  due  famiglie  erano  in  guerra  aperta,  ma  ciò  malgrado  non  potevano  impedire  che  i loro 
figliuoli  s’incontrassero.  Si  videro,  e s’amarono.  Il  giovane  Buondelmonte  fu  sorpreso  una 
notte,  che  scalava  il  verone  di  casa  Amedei.  Per  non  compromettere  la  donna  del  suo 
cuore  lasciò  trarsi  in  arresto,  e si  tacque,  quando  fu  accusato  di  furto  ; ma  la  giovinetta, 
tocca  dalla  sua  generosità  e dall’ amor  suo,  rivelò  il  vero.  Furono  fatti  sposare,  ed  in 
S.  Giovanni  fu  celebrata  la  festa  del  Perdono. 

Il  quadro  rappresenta  il  momento  in  cui  i vecchi  genitori,  accompagnando  i figliuoli, 
s’incontrano  alla  chiesa;  l’odio  si  legge  nell’espressione  de’  primi,  l’amore  in  quella  dei 
secondi.  Il  padre,  appoggiato  sul  figlio  e col  dorso  ricurvo,  ha  un  rilievo  ed  un’espressione 
come  di  rado  sen  veggono  di  simili;  è la  verità,  la  natura;  come  pure  quello  sguardo  di 
rancore  è proprio  indovinato. 

L’ altro  che  accompagna  la  giovine  si  tien  ritto , e oltre  l’ odio  havvi  dell’  alterigia  e 
della  presunzione  nel  suo  aspetto;  è un  vero  tipo  e bisogna  aver  visto  qualche  cosa  di 
somigliante  per  poter  fare  una  creazione  così  vera  e naturale.  Eppure  arriverà  il  giorno 
in  cui  tant’odio  si  scioglierà  come  neve  al  sole,  sotto  il  raggio  dell’amore  che  apporterà 
la  riconciliazione. 

La  passione  dei  giovani  ha  operato  il  miracolo;  i loro  occhi  s’  incontrano,  ed  in 
quello  sguardo  havvi  tutto  un  poema  d’  amore,  una  promessa  di  restar  sempre  fedeli  e 
la  speranza  in  un  avvenire  felice.  Il  carattere  del  tempo  è perfettamente  osservato  fin 
nei  più  piccoli  particolari.  I costumi  sono  abilmente  studiati  e ci  rammentano  le  opere 
degli  artisti  del  400.  Ti  par  proprio  di  toccar  quel  velluto  rosso  e di  veder  quella  specie 
di  riflesso  grigiastro  che  si  produce  su  quella  stoffa  quando  viene  esposta  alla  luce.  L’abito 
della  giovanetta  poi  ha  tutto  il  carattere  del  tempo;  è dipinto  con  rara  perfezione,  perchè 
l’Altamura  non  isdegna  di  finire  perfettamente  anche  gli  accessori  ; le  stoffe  son  pesanti 
e forti  come  i tessuti  di  quel  secolo.  Insomma  ti  par  proprio  di  vivere  della  vita  d’allora. 
La  luce  circola  dappertutto,  ma  modestamente,  come  in  generale  è nelle  chiese.  Il  tuono 
è indovinato. 

Ciò  che  sorprende  nei  quadri  dell’Altamura  è che  egli  non  sacrifica  niente  all’effetto, 
che  i suoi  colori  sono  perfettamente  armonizzati  e che  non  abusa  delle  tinte  smaglianti 
come  tanti  altri  che  cercano  di  trarci  in  errore  con  luci  tangenti,  sotto  le  quali  sperano 
di  nascondere  i loro  difetti.  Chi  guarda  un  quadro  deirAltamura  non  può  fare  a meno 
d’ ammirarne  il  valore  artistico  e nel  tempo  stesso  sentire  un  soavissimo  incanto,  di  cui 
si  serba  memoria  come  di  una  bella  melodia. 

Precedette  la  trilogia  dell  'Origine  dei  Guelfi  e dei  Ghibellini. 

Un  Buondelmonte  de’  Buondelmonti  doveva  sposare  una  Donati,  ma  invaghitosi  d’altra 
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fanciulla,  la  fé’ sua  moglie.  I parenti  della  Donati,  indispettiti,  si  uniscono  in  consiglio 
per  torre  una  decisione  vendicativa,  e Mosca  Lamberti  in  tale  occasione  pronunziò  il  ce- 
lebre motto  : « Cosa  fatta  capo  ha  » — Che  fu  il  mal  seme  della  gente  Tosca. 

Conseguenza  del  consiglio  fu  l’uccisione  del  Buondelmonte  ed  a rendere  più  solenne  e 
tetro  il  funerale,  la  giovane  sposa  fu  costretta  a reggere  sulle  ginocchia  il  capo  del  trafitto 
marito.  Gli  amici  che  accompagnarono  il  feretro,  invece  di  torce  e candele  portavano  grossi 
spadoni.  Il  giorno  stesso  le  strade  si  asserragliarono  ed  il  sangue  cominciò  a scorrere  per  le  vie. 

Questo  quadro,  quando  fu  dipinto  per  la  prima  volta,  ebbe  forma  di  trittico.  In  alto 
la  tradita,  nel  mezzo  le  nozze,  i funerali  nel  basso.  E una  vera  epopea,  molto  dram- 
matica, che  fece  gran  chiasso  e venne  premiata.  Apparteneva  a Don  Andrea  Colonna  ed 
ora  adorna  la  collezione  di  suo  fratello  il  principe  di  Stigliano. 

Vonviller,  mecenate  degli  artisti,  fece  riprodurre  in  una  gran  tela  la  parte  del  dipinto 
che  rappresentava  i funerali,  e che  da  sè  solo  formò  il  bel  quadro  che  fu  premiato  alla 
prima  esposizione  di  Firenze  1865,  ed  oggi  si  trova  nella  galleria  del  committente. 

In  questo  quadro  indovinato,  l’artista  ha  fatto  brillare  tutta  la  sua  arte  e sopratutto 
sono  ammirevoli  le  tinte  così  armoniche  , e tranquille.  Niente  urta  : idea  , soggetto  , co- 
lorito ed  esecuzione,  tutto  è all’unisono. 

Un  altro  capolavoro  è II  trionfo  di  Mario  sui  Cimbri.  Il  soggetto  fu  dato  da  Ri- 
casoli , Governatore  della  Toscana  nel  1859  e questo  quadro  fu  il  massimo  trionfo  del 
grande  artista.  Con  esso  guadagnò  il  premio  fra  17  concorrenti  delle  varie  parti  d’Italia  ; 
ed  ora  trovasi  a Roma.  Ogni  personaggio  di  grandezza  naturale  farebbe  da  solo  un  bel 
quadro  ; l’espressione  delle  figure  vi  è variatissima,  e se  l’Altamura  non  avesse  fatto  altro, 
questa  sola  tela  1’  avrebbe  reso  immortale  ed  assicuratogli  un  posto  accanto  ai  maestri 
degli  scorsi  secoli. 

Altamura  ha  pensato  pure  di  riprodurre  Mario  con  l’espressione  che  la  storia  richiede. 
Un  altro  pittore  gli  avrebbe  forse  dato  un’aria  nobile  e marziale,  ma  qui  lo  veggiamo  ripro- 
dotto con  tratti  volgari  indicando  così  la  bassezza  della  sua  origine.  Mario,  chi  noi  sa,  era 
figliuolo  di  povera  gente,  che  guadagnava  la  sussistenza  col  sudor  della  fronte.  È portato 
sulle  spalle  da  soldati  robusti  e dalle  figure  abbronzate  , i quali  esprimono  la  gioia  del 
trionfo.  Dietro  di  essi  vedesi  l’ultimo  episodio  di  questa  battaglia,  che  nell’anno  102 
salvò  T Italia  dalla  prima  invasione  barbarica.  Le  donne  Cimbre  per  non  sopravvivere 
ai  mariti  morti  sul  campo  di  battaglia,  prese  da  disperazione  , con  aspetto  feroce,  stroz- 
zano con  le  proprie  mani  i figliuoli.  Nè  di  ciò  soddisfatte,  gettano  i cadaveri  dei  figli  fra 
i piedi  dei  Romani , o sotto  le  ruote  dei  carri  e si  danno  scambievolmente  la  morte. 

Tali  scene  terribili  sono  rese  con  rara  perfezione  dall’ artista,  il  quale  ha  saputo  tro- 
vare effetti  di  luce  così  veri  che  par  fin  anco  veder  luccicar  gli  elmi  e gli  usberghi  dei 
guerrieri. 

Il  Re  Vittorio  Emanuele  fu  entusiasta  di  questo  quadro  e ne  volle  una  riproduzione 
da  collocare  nella  Pinacoteca  di  Capodimonte  , ma  1’  artista  pensò  di  trattare  lo  stesso 
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soggetto  diversamente.  In  fatti,  nel  quadro  che  trovasi  a Roma,  Mario  è portato  dai  vinti 
Cimbri  sopra  una  specie  di  predella  , formata  di  targhe  e di  lance  ; nell’  altro  , Mario  è 
portato  sulle  spalle  dai  suoi  stessi  guerrieri , che  con  la  bocca  aperta  par  che  facciano 
echeggiare  il  loro  grido  di  guerra  : « io  triumphe  ! » Di  entrambi  si  moltiplicarono  le 
fotografìe  e le  incisioni  in  rame,  ed  in  quel  tempo  non  si  parlò  d’  altro  a Firenze  ed  a 
Napoli. 

Fra  le  tante  produzioni  del  fecondissimo  pennello  dell’Altamura  si  distinguono  Vero- 
nica Cibo,  che  manda  per  un  paggio  a Jacopo  Salviati , suo  marito,  la  testa  recisa  del— 
F amante.  (Trovasi  nella  sala  del  consiglio  provinciale  di  Napoli)  ; Dubbio  e Fede  (nella 
galleria  Vonviller)  ; Francesco  I e la  Regina  Bianca  (in  casa  Schilizzi.) 

Il  Cristo  fra  gli  Scribi , fu  esposto  alla  Mostra  internazionale  di  Parigi,  ma  venne 
collocato  talmente  in  alto,  che  potè  essere  pochissimo  ammirato.  Molte  persone  dovettero 
cercare  lungamente  prima  di  giungere  a trovarlo.  II  egregio  uomo  non  ne  trasse  quindi 
gran  grido,  ma  un  simpatico  amatore  delle  arti  belle,  il  signor  Schilizzi , seppe  scoprire 
questa  gemma  e volle  ad  ogni  costo  acquistarlo.  La  monacazione  di  Maria  Spinelli, 
molto  e giustamente  ammirata,  trovasi  in  casa  Spinelli. 

Il  Savonarola , in  tempo  di  carnevale,  per  la  grande  Esposizione  di  Napoli  e Case 
vecchie  e case  nuove,  ecc.,  ecc. 

Sono  costretta  limitarmi  ad  enumerare  questi  quadri,  che  a descriverne  le  bellezze 
mi  ci  vorrebbe  un  intiero  volume  ; dirò  solo  che  Saverio  Altamura  in  tutte  le  sue  compo- 
sizioni è sempre  lo  stesso  grande  artista.  È pittore  e poeta,  ed  in  lui  è sempre  F idea 
che  predomina.  Mi  rammento  che  un  giorno  dicevami:  « Per  molti  pittori  un  quadro  è 
« un  problema  di  accordo  di  toni,  per  me  è lo  sviluppo  di  un’  idea.  La  mia  esecuzione 
« talvolta  riesce  trascurata , perchè  ho  fretta  di  dire  un’  altra  cosa.  Sono  idealista  ? 
« sono  verista?....  Accetto  in  arte  la  definizione  di  Platone:  Il  bello  è lo  splendore 
« del  vero  ! » 

Il  suo  ultimo  quadro  Excelsior  è rimasto  a Torino,  e tutti  quelli,  che  non  han  potuto 
ammirarlo,  possono  vederne  una  seconda  edizione  con  aggiunta,  nello  studio  del  nostro 
pittore,  che  è accessibile  a tutti  coloro  che  gliene  domandano  il  permesso. 

Il  concetto  di  questa  composizione  fu  ispirato  dai  seguenti  versi  di  Vittor  Hugo: 

'<  Dans  chaque  siècle  trois  ou  quatre  entreprennent  cette  ascension.  D’en  bas  on  les 
« suit  des  yeux  — La  route  est  àpre.  L’  escarpement  se  defend.  — A chaque  pas  un 
« piège.  A mesure  qu’on  s’élève,  le  froid  augmente.  — Toutes  les  tempètes  font  rage. 
« Cependant  ces  insensés  cheminent.  L’air  n’est  plus  respiratile.  La  pente  redoutable  croule 
« sous  eux  et  tàche  de  les  entraìner.  — La  gioire  est  traìtre.  La  gioire  est  traìtre. 
« Ils  sont  regardés  par  les  aigles , ils  sont  tàtés  par  les  éclairs  ; l’ouragan  est  furieux. 
« — N’importe,  ils  s’obstinent.  — Ils  montent.  » 

Il  quadro  rappresenta  un  uomo  alitante  che  vuole  giungere  al  culmine  di  una  aspra 
roccia.  Ha  le  mani  insanguinate,  la  bocca  mezza  aperta,  le  vesti  in  brandelli  ; e ciò  non 
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ostante,  si  vede  chiaramente  che,  malgrado  la  stanchezza,  malgrado  gli  ostacoli,  egli  toc- 
cherà la  meta. 

Nel  nuovo  quadro  l’uomo  è forte  e robusto,  veste  un  costume  di  fantasia  con  cotta 
di  maglia,  ha  nelle  mani  un  vessillo  e lo  appoggia  a terra  ; il  portamento  di  lui  è sicuro 
e fiero.  Con  un  piede  innanzi  accenna  a voler  camminare  per  difendere  la  patria  e con- 
quistare la  gloria. 

Malgrado  l’aspetto  serio  e risoluto  si  vede  che  una  lotta  interna  gli  agita  lo  spirito. 
Una  debole  e dolce  creatura  appoggia  la  testa  sulla  forte  spalla  di  lui,  e tenta  rattenerlo. 
Vi  riuscirà?  Mi  par  difficile,  perchè  nell’insieme  dell’uomo  è impresso  un  ferreo  carattere, 
ed  una  volontà  decisa  di  raggiungere  lo  scopo. 

Il  corpo  della  donna  è mosso  con  grazia  e dolcezza. 

Il  quadro  figurò  all’Esposizione  di  Milano.  Altamura  è artista  fino  nei  più  minuti  par- 
ticolari. Dopo  di  aver  molto  viaggiato,  visitando  la  Francia,  la  Germania  e l’Inghilterra, 
Altamura  ha  dal  1867  nuovamente  messo  stanza  nella  sua  cara  Napoli  e quando  sparirà 
dalla  terra,  il  che  avvenga  tardissimo,  potrà  dirsi  di  lui:  Amò  potentemente  V Umanità, 
la  Patria  e l’Arte. 


ALESSANDRO  ALTAMURA 


Nacque  in  Firenze  nel  1855  da  Saverio  Altamura  e da  una  signora  greca  di  nobi- 
lissimo lignaggio.  Il  padre  della  signora  Altamura  era  il  celebre  Bucari  di  cui  tanto  si 
parlò  durante  la  guerra  dell’  indipendenza  in  Grecia. 

Il  matrimonio  di  Saverio  Altamura  fu  quasi  un  romanzo,  e raccontarne  tutte  le  fasi 
ci  farebbe  uscire  dai  limiti  che  ci  siamo  prefìssi. 

La  signora  Altamura,  essa  pure  pittrice,  fu  l’assidua  compagna  di  studio  di  suo  marito, 
e per  lo  spazio  di  molti  anni  non  visse  per  altro  che  per  la  sua  arte. 

Ebbe  tre  figli , di  cui  due  son  già  morti  : Alessandro  è il  solo  rampollo  di  questo 
imeneo,  che  non  fu  felicissimo.  Si  separarono,  e la  bella  greca  ora  vive  in  patria  all’isola 
di  Spezzes  accanto  alla  tomba  dei  suoi  due  figli. 

Alessandro  Altamura  ha  il  tipo  greco,  una  bella  testa,  capelli  neri  ed  una  vivacità 
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veramente  meridionale  in  tutti  i suoi  movimenti.  Adora  il  padre  ed  il  suo  eccessivo  amore 
è giustificato  dalla  rimembranza,  che  nella  sua  adolescenza,  Altamura  gli  tenne  pure 
luogo  di  madre. 

Fin  dalla  sua  infanzia  addimostrò  una  grande  disposizione  pel  disegno  e già  all’  età 
di  12  o 13  anni,  scrivendo  a suo  padre,  illustrava  le  sue  lettere  e neanch’ oggi  ha 
smesso  da  questa  abitudine. 

Il  nostro  giovane  artista  ha  vissuto  alcuni  anni  a Parigi,  dove  fu  l’idolo  della  scelta 
società,  tanto  per  le  sue  maniere  aristocratiche  che  pel  suo  gioviale  carattere.  Egli  ha 
F arte  di  fare  in  pochi  minuti  dei  ritratti  a matita  di  sorprendente  rassomiglianza. 

In  generale  i suoi  quadri  sono  buoni,  malgrado  che  si  direbbe  che  alcune  volte  gli 

manchi  la  pazienza  di  finire  ciò  che  ha  cominciato.  Questa  osservazione  1’  ho  fatta,  da- 

vanti a due  quadretti  di  vedute  di  Venezia. 

Suo  padre,  Morelli  e Dalbono,  sono  stati  i suoi  maestri,  ma  ora  si  è creato  un  ge- 
nere tutto  suo  proprio  e non  approfitta  sempre  delle  osservazioni  del  padre,  dicendogli  : 

« lasciami  fare  da  me.  y 

Ha  l’istinto  del  colorito  e sa  dare  una  tinta  armoniosa  ai  suoi  dipinti.  Uno  dei  suoi 
ultimi  quadri  ha  giustamente  avuto  un  grande  successo. 

Ho  ammirato  pure  altre  vedute  di  Venezia,  le  cui  cornici  di  stile  gotico  si  adattano 
al  soggetto  ed  armonizzano  con  le  tinte  del  dipinto. 

Di  questi  quadretti  il  primo  rappresenta  La  ca  d'oro,  il  secondo  il  Palazzo  Papa- 
dopoli , innanzi  al  quale  stanno  aspettando  le  gondole  coi  cilestri  vessilli  spiegati,  il  terzo 
la  Chiosa  di  San  Salvatore  dove  si  recano  i malati  per  far  voti  per  la  loro  guarigione, 
ed  il  quarto  ci  mostra  il  palazzo  di  Marino  Faliero. 

Quanti  ricordi  tutto  ciò  non  desta  nell’anima  nostra! 

Altamura  ha  fatto  un  ritratto  del  defunto  Luca  Schilizzi  di  grandezza  naturale. 
Quella  testa  è vivente,  lo  sguardo  dolce  e triste,  1’  espressione  stessa  di  quando  era 
in  vita.  Solo  la  pietosa  mano  di  un  amico  era  capace  di  produrre  questo  miracolo. 

Egli  dà  di  già  buone  speranze  di  sè  e ci  auguriamo  che  faccia  onore  al  nome  che  porta! 


ACHILLE  MARTELLI 


Nato  in  Catanzaro  il  16  gennaio  1829,  venne  a Napoli  la  prima  volta  il  12  maggio 
1848  , con  l’ idea  di  arruolarsi  volontario  nella  legione  della  Principessa  di  Beigioioso. 
Prese  parte  attiva  alla  giornata  del  15  maggio  e dopo  varie  traversie  incominciò  a stu- 
diare il  disegno  sotto  la  direzione  di  Giuseppe  Mancinelli.  Fu  nel  1851  che  il  suo  mae- 
stro gli  dette  V onorevole  incarico  di  accompagnare,  a Tripoli  di  Barberia,  una  copia  del 
gran  quadro  da  lui  dipinto  : La  Madonna  degli  Angeli , e vigilarne  il  collocamento 
sull’altare  maggiore  di  quella  chiesa  cattolica. 

Frequentò  poscia  per  qualche  tempo  la  scuola  del  nudo  nell’  Istituto  di  Belle  Arti. 
Dopo  il  1860  si  riunirono  vari  giovani  d’ allora,  ed  in  un  quartierino  a San  Pasquale  a 
Chiaia,  diretti  con  amore  e disinteresse  dall’illustre  Filippo  Palizzi,  studiavano  alacremente 
il  colore  ed  il  nudo. 

11  Martelli  prendeva  parte  a questi  studii.  Nel  1861  , in  occasione  della  prima  mo- 
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stra  nazionale  apertasi  in  Firenze  , espose  il  suo  primo  lavoro  : V ospite  Garibaldino  , 
acquistato  poi  dal  municipio  di  Napoli.  Dipinse  in  seguito  : 0 tempora  ! o mores  ! che 
ebbe  un  vero  successo. 

Rappresenta  una  scuola  di  villaggio,  tenuta,  a quanto  pare,  in  casa  del  parroco,  dove 
i piccoli  alunni  nell’assenza  del  maestro  si  sono  impadroniti  del  messale  e di  alcuni  dei 
paramenti  sacerdotali  di  lui,  e fan  le  viste  di  cantare  la  messa,  allorché  torna  il  prete  e 
li  sorprende.  Fra  gli  allegri  scolari,  soltanto  un  ragazzo  ed  una  fanciullina  si  sono  accorti 
della  presenza  del  maestro  : onde  il  primo  s’ incurva  pauroso  sul  suo  libriccino  e l’altra 
resta  come  smarrita.  Tutte  le  parti  di  questo  lavoro  trovansi  bene  immaginate  e ben 
disposte. 

Questo  quadro,  scelto  dal  giurì  artistico  della  Promotrice,  per  fortunata  combinazione 
toccò  in  sorte  come  premio  alla  sua  provincia  natale.  Oltre  di  esso  piacquero  i due  qua- 
dretti che  avevano  per  soggetto  scene  tratte  dalla  vita  del  Don  Chisciotte , ed  il  dipinto  : 
Aspetta  ! acquistato  dalla  provincia  di  Napoli. 

All’epoca  dell’Esposizione  internazionale  di  Vienna,  egli  restò  sorpreso  del  successo 
delle  maioliche  esposte  dal  Ginori  e specialmente  di  quelle  dipinte , fra  cui  primeggiava 
la  copia  della  Madonna  del  Morelli. 

Ciò  l’indusse  a tentare  questo  ramo  dell’arte  ed  allora,  unito  al  suo  amicissimo  Mi- 
chele Lenzi , incominciò  a frequentare  una  fabbrica  di  stoviglie  a Borgo  Loreto  , onde 
prender  pratica  dei  colori  e del  modo  di  usarli. 

Chi  conosce  i disinganni  che  offre  questa  pittura  quando  il  pezzo  esce  dal  fuoco,  può 
immaginarsi  come  rimanessero  sconcertati  i due  amici  in  vedere  il  risultato  negativo  che 
si  aveano , e più  F indispettivano  i mal  celati  sogghigni  di  compassione  di  quei  pittori 
della  fabbrica. 

Lenzi  preoccupato  d’altre  cure  dovette  lasciar  Napoli  ; il  Martelli  continua  su  questa 
via,  e la  tenacità  del  volere,  e la  costanza  gli  han  fatto  ottenere  ottimi  risultati,  sicché 
è annoverato  fra  i migliori  pittori  di  maioliche.  Uno  dei  suoi  primi  lavori  in  questo  ge- 
nere è il  ritratto  del  suo  maestro  Filippo  Palizzi  eseguito  su  d’un  piatto  di  41  cent, 
il  cui  bordo  è decorato  da  otto  scompartimenti  con  animali,  tratti  da  quadri  dello  stesso 
Palizzi,  e questi,  accettandolo  come  un  omaggio  di  gratitudine  del  suo  antico  allievo,  gli 
fa  oggi  l’onore  di  tenerlo  esposto  nel  proprio  studio. 

Altri  lavori  vennero  poi  esposti  al  pubblico  con  molto  successo.  La  pittura  del  Mar- 
telli in  questo  genere,  oltre  all’armonia  del  colorito  e disegno  dell’arte  attuale,  non  perde 
l’impronto  della  maiolica  d’Abruzzo  e Napoli.  Allorché  nel  1878  vi  fu  un’esposizione 
artistica  nel  Palazzo  Siracusa  il  Martelli  espose  i saggi  delle  sue  maioliche,  fra  le  quali  si 
distinguevano  una  copia  della  Salve  Regina  del  commendator  Morelli,  ora  proprietà  del 
signor  Giustino  Fortunato;  e la  riproduzione  del  suo  quadretto,  0 tempora ! o mores  ! 
nelle  istesse  proporzioni  dell’originale. 

Alla  mostra  artistica  di  Torino  , espose  vari  suoi  dipinti  che  incontrarono  moltissimo 
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e dimostrarono  come  egli  non  fosse  inferiore  agli  altri  artisti  italiani,  e di  tale  opinione 
ne  fan  larga  conferma  le  otto  maioliche  di  differenti  grandezze,  esposte  alla  ultima  Pro- 
motrice in  Napoli.  Fra  di  essi  ve  n’è  una  che  rappresenta  la  copia  del  celebre  quadro  del 


Velasquez  : I beoni.  Posto  le  dovute  proporzioni  fra  la  tela  e la  creta , la  copia  del 
Martelli  sostiene  benissimo  il  paragone  del  quadro  stupendo  del  pittore  spagnuolo.  I di- 
versi toni,  come  l’insieme  dei  personaggi,  sono  riprodotti  alla  perfezione,  con  una  vivezza 


72 


ACHILLE  MARTELLI. 


di  colorito,  ed  una  verità  di  espressione  difficilissima  ad  ottenersi  in  questa  specie  di  lavori 
artistici. 

Se,  come  pittore  su  tela,  il  Martelli  non  esce  dalla  generalità,  quale  decoratore  di  ma- 
ioliche a fuoco  semplice  e doppio,  egli  è specialista  notevole.  La  sua  è tutta  una  scuola, 
che  io  mi  auguro  faccia  serii  progressi  nell’interesse  della  industria  artistica  italiana,  cioè 
di  quella  branca  dell’arte  applicata  all’industria.  Ricordando  i famosi  lavori  dei  vari  Grue, 
del  Lolli,  del  Bernardino  e di  tutta  quella  falange  di  eminenti  artisti  d’Abruzzo,  e guar- 
dando oggi  i lavori  del  Martelli,  noi  non  disperiamo  di  veder  ritornare  le  maioliche  dipinte 
al  punto  cui  debbono  essere  per  la  gloria  dell’arte  italiana. 


FEDERICO  CORTESE 


Nacque  in  Napoli  nel  1830  da  agiata  e distinta  famiglia  di  Potenza,  dove  visse  fino 
all’età  di  18  anni,  e vi  fece  i suoi  studii  letterarii. 

Fin  dalla  più  tenera  età  mostrò  grande  disposizione  ed  amore  alla  pittura , e studiò 
disegno  sotto  la  direzione  di  un  oscuro  maestro  professore  del  collegio  governativo  della 
provincia.  Venuto  in  Napoli  per  gli  studii  professionali , il  suo  istinto  ebbe  nuovo  ali- 
mento alla  vista  delle  esposizioni  artistiche  che  allora  si  facevano  al  Museo,  e messo  da 
parte  ogni  altro  pensiero  , guidato  solo  dal  grande  amore  che  aveva  all’arte,  si  acconciò 
col  pittore  di  paese  Salvatore  Fergola , che  in  quel  tempo  godeva  rinomanza  ed  aveva 
studio  fiorente.  Ma  lo  abbandonò  presto  per  mettersi  sotto  la  direzione  dello  Smargiassi, 
che  era  professore  di  paese  nell’  Istituto  di  Belle  Arti.  Sotto  la  sua  guida  cominciò  ad 
apprendere  l’imitazione  dal  vero  , mentre  che  si  esercitava  nel  disegno  della  figura , fre- 
quentando man  mano  tutte  le  scuole  dell’Istituto,  dalla  stampa  al  nudo. 
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Studiò  pure  per  qualche  tempo  coll’insigne  artista  Domenico  Morelli,  che  fin  d’allora 
dava  chiaro  indizio  di  dovere  un  giorno  capitanare  l’arte  italiana. 

Nel  1855  si  recò  in  Roma  e con  intenso  amore  si  affaticò  nello  studio  dei  grandi 
maestri,  e degli  artisti  moderni  più  illustri,  che  avevano  stanza  nella  città  eterna,  e po- 
scia pose  tutto  intero  l’animo  suo  alla  ricerca  del  vero,  affrontando  col  più  costante  en- 
tusiasmo le  immense  difficoltà  della  buona  interpretazione  della  natura. 

Nel  1856  espose  per  la  prima  volta  alla  pubblica  mostra  degli  amatori  e cultori  delle 
Belle  Arti  al  Popolo.  Il  suo  quadro  ispirato  dalla  campagna  di  Amalfi,  rappresentava  una 
scena  amena  e poetica,  dove,  sul  fondo  di  vaghi  e vaporosi  monti,  si  specchiavano  in  dolci 
e limpide  acque  alcune  antiche  costruzioni.  Questo  lavoro  piacque  molto,  fu  lodato  dalla 
stampa,  ed  acquistato  per  conto  della  società. 

Così  perdurò  per  varii  anni  nel  soggiorno  di  Roma,  che  aveva  per  lui  particolari  at- 
trattive, e perdurò  pure  senza  posa  nè  tregua  nei  suoi  diletti  studii,  facendo  vita  comune 
col  Celentano  e col  Vertunni,  napolitani,  e poi  con  tanti  altri  insigni  italiani  e stranieri, 
coi  quali  aveva  comuni  i principii  e le  aspirazioni  verso  il  rinnovamento  dell’arte,  di  cui 
allora  si  vedevano  i primi  albori. 

Nel  1860,  insieme  al  Morelli,  all’Altamura,  al  Vertunni,  al  Celentano  ed  altri , ebbe 
dal  Re  Vittorio  Emanuele  la  commissione  di  un  quadro.  Su  di  una  tela  di  circa  due 
metri  dipinse  una  vasta  scena  della  campagna  romana,  una  larga  via  circondata  d’alberi 
rigogliosi  conduce  all’  ameno  villaggio  di  Ariccia , antico  feudo  dei  Colonna  ; un  buttero 
spinge  innanzi  una  mandra  di  cavalli;  l’effetto  è di  mattino  ed  il  colore  è fluido  ed  al 
tempo  stesso  vigoroso.  Questo  quadro  fu  donato  dal  Re  al  Museo  Civico  di  Torino  e 
fruttò  all’artista,  sulla  proposta  del  chiaro  scultore  Vincenzo  Vela  , la  nomina  di  profes- 
sore onorario  dell’Accademia  Albertina  di  Torino. 

Nel  1861  prese  parte  notevolissima  alla  prima  esposizione  nazionale  di  Firenze  con 
un  dipinto,  il  Lago  di  Nemi , che  il  commendator  Giovanni  Vonwiller  conserva  nella  sua 
galleria. 

Molti  altri  suoi  lavori  sono  disseminati  in  case  private  ed  in  pubbliche  gallerie , e 
sarebbe  impossibile  parlarne  partitamente.  Spesso  però  egli  prese  parte  alle  esposizioni 
delle  Società  Promotrici , dalle  quali  le  sue  opere  vennero  sempre  accolte  col  massimo 
favore.  Nel  1866,  in  seguito  a.ppunto  dell’esposizione  di  un  suo  quadro  a Bologna,  quel- 
l’insigne  Accademia  di  Belle  Arti  lo  volle  a suo  professore  onorario. 

Alla  grande  Mostra  internazionale  francese  del  1867  espose  una  tela  di  due  metri , 
rappresentante  il  Lago  di  Vico , ai  primi  raggi  del  sole.  La  semplicità  della  scena , la 
correttezza  dei  toni,  la  trasparenza  dell’  atmosfera , ecco  i meriti  di  questo  lavoro  , che 
rivelano  il  talento  dell’autore. 

Questo  quadro  piacque,  e fu  apprezzato  tanto,  che  il  Morelli , commissario  regio  per 
l’Italia , scriveva  da  Parigi , che  potendosi  ottenere  un  premio  della  sezione  Italiana  per 
il  paese,  sarebbe  stato  conferito  al  Cortese.  Il  giurì  internazionale  però,  avendo  concesso 
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il  premio  di  una  grande  medaglia  all’Ussi,  non  volle  saperne  d’altro,  ed  il  Cortese  andò 
per  questo  immeritamente  dimenticato.  Di  ciò  disgustato  non  volle  prender  parte  all’Espo- 
sizione internazionale  di  Vienna,  nè  all’altra  di  Parigi  del  1878.  Intanto  il  suo  quadro 
il  Lago  di  Vico,  al  ritorno  da  Parigi,  fu  acquistato  dal  Re  Vittorio  Emanuele  e destinato 
alla  Reggia  di  Milano. 

Concorse  pure  con  diversi  piccoli  quadri  all’  Esposizione  nazionale  di  Parma , e vi 
confermò  la  sua  bella  fama. 

Uno  di  quei  piccoli  dipinti , il  Crepuscolo,  acquistato  dal  Ministero  della  pubblica  istru- 
zione, parve  a tutti  un  lavoro  lodevolissimo. 

Invitato  dal  ministro  Correnti,  fu  giurato  alla  premiazione  e compì  l’importante  e de- 
licato ufficio  colla  più  coscienziosa  rettitudine. 

Nell’Esposizione  nazionale  di  Torino  (1880)  aveva  due  quadri  : Il  Bosco  e Le  Rovine 
di  Poestum.  Il  bosco  attrasse  T attenzione  di  tutti  gli  amatori  ed  intelligenti  e fu  giu- 
dicato opera  di  gran  valore.  La  trovata  di  questo  quadro  è delle  più  felici;  il  colore, 
come  al  solito  , è vigoroso  e di  grande  armonia  : T effetto  di  sole  vi  produce  un  bel- 
lissimo rilievo.  Molte  capre  sul  davanti , e poi  una  massa  di  figure  ed  animali  aggrup- 
pati con  moltissimo  gusto  e toccati  qua  e là  dai  raggi  del  sole  , che  attraversa  il  fo- 
gliame di  una  ricca  vegetazione  , danno  al  dipinto  una  nota  caratteristica  di  verità  sin- 
cera ed  originale  da  farlo  ritenere  tra  le  più  belle  opere  di  questo  fecondo  artista.  Questo 
lavoro  ebbe  uno  dei  due  grandi  premi  e fu  acquistato  dal  Ministero  della  pubblica  istru- 
zione e collocato  nella  Pinacoteca  di  opere  moderne  a Firenze. 

Ma  il  quadro  delle  rovine  di  Poestum  meritava  pure  un  premio  , e forse  più  del 
bosco  stesso,  senonchè  poco  capito  dai  signori  della  commissione  ordinatrice  di  Torino,  e 
messo  in  cattiva  luce  , fu  malamente  visto  dai  visitatori  e dai  giurati.  Esso  ciò  non- 
ostante fu  degnamente  apprezzato  dagli  artisti  napoletani,  che  lo  videro  prima  che  andasse 
ed  al  ritorno  da  Torino  , ed  a lungo  se  ne  potrebbe  discorrere  perchè  la  sua  vista  su- 
scita un  mondo  di  pensieri  e di  ricordi,  ma  qui  non  vogliamo  entrare  in  particolari  e ci 
limiteremo  ad  asserire  , senza  tema  di  esagerazione , che  questo  paesaggio  per  il  senti- 
mento uniforme  e grandioso  della  linea,  dell’effetto  e del  colore  prende  assolutamente  l’im- 
portanza di  un  quadro  storico. 

Questo  valoroso  artista,  non  pago  degli  studii  fatti  in  Italia  sui  maggiori  artisti  an- 
tichi e moderni , si  recò  più  volte  a Parigi , e lungamente  meditò  specialmente  le  opere 
di  quei  sommi  pittori  moderni  che  formano  la  gloria  della  scuola  francese  , apprendendo 
quella  forma  eletta,  quel  colorito  fino  e vigoroso,  quel  gusto  d’insieme,  che  misti  al  suo 
carattere  di  elevato  sentimento  ed  alla  ricerca  costante  del  vero  , fanno  di  lui  uno  dei 
più  forti  e riputati  artisti  della  nostra  scuola. 
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È figlio  del  precedente  ed  è nato  in  Napoli  nel  1856.  Ha  ereditato  dal  padre 
il  gusto  della  pittura  e dopo  aver  fatto  gli  studii  necessari  al  collegio , si  è dedicato 
esclusivamente  all’arte.  Allievo  di  Federico  Cortese  e guidato  da  questi,  potè  di  17 
anni  appena,  esporre  un  piccolo  quadro  alla  Promotrice , che  venne  ammirato  anche  dai 
provetti  artisti.  Per  incoraggiarlo,  lo  raccomandarono  al  commendator  Vonwiller,  che  acqui- 
stò il  dipinto. 

Progredisce  d’anno  in  anno  e noi  speriamo'  che  il  giorno  non  sia  lontano  in  cui  rico- 
nosceremo in  lui  un  buon  artista,  destinato  ad  accrescer  lustro  al  nome  che  porta  e ad 
aumentare  il  numero  di  pittori  emeriti  che  abitano  Napoli. 

Nel  1880  espose  a Torino  un  gran  quadro,  un  paesaggio,  intitolato:  I ponti  rossi , 
che  fu  ammesso  alla  Promotrice  di  quest’anno  ed  acquistato  da  Casa  Reale. 

Ha  spedito  una  grande  tela  all’Esposizione  di  Milano  nel  1881.  Rappresenta  una 
strada  polverosa.  Il  paesaggio  e gli  accessori  sono  corretti  e lo  avrei  trovato  ancora  più 
degno  di  lode,  se  gli  alberi  fossero  di  altro  colore. 

Edoardo  Cortese  è un  givane  molto  serio  e studioso  ed  io  non  dubito  che  gli  anni 
e l’esperienza  gli  daranno  ciò  che  ancora  gli  manca,  per  prender  posto  degnamente  fra  gli 
artisti  di  vaglia. 


FRANCESCO  MANCINI 


Nacque  in  Napoli  da  Giuseppe  e da  Violante  Migliare  , il  19  gennaio  1830,  e co- 
minciato nel  1844  i suoi  studii  di  disegno  nel  R.  Istituto  di  Belle  Arti,  entrò  nella 
scuola  di  paesaggio  nel  1846  sotto  la  direzione  dello  Smargiassi.  Nel  1858  però  affran- 
candosi dalle  pastoie  del  convenzionalismo  incominciò  da  solo  una  diversa  interpretazione, 
cioè  a dire  l’imitazione  del  vero. 

Nel  corso  della  sua  carriera  artistica  ha  ottenuto  molti  premi  e medaglie. 

Mancini  ha  modi  aristocratici , e lo  diresti  piuttosto  un  gran  signore  inglese  , che 
un  artista  italiano. 

Ha  carattere  fermo  e tenace,  e senza  la  sua  volontà  di  ferro  non  sarebbe  mai  per- 
venuto al  punto  in  cui  si  trova. 

Ciò  che  sopratutto  è notevole  nella  maniera  di  dipingere  del  Mancini  si  è che  tutto 

è naturale,  e .non  credo  che  egli  schizzi  un  albero,  una  casetta  o tutt’ altro  senza 
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averlo  prima  studiato  dal  vero.  In  tutti  i suoi  quadri  , a datare  dal  tempo  della  sua 
emancipazione  dalle  pastoie  dell’  antico  metodo  , il  carattere  della  verità  è predominante 
e non  è lui  certamente  uno  di  quelli  che  sagrificano  il  vero  ad  un  riflesso  di  luce,  posto 
lì  per  meravigliare  chi  non  conosce  la  natura  in  tutti  i suoi  ammirevoli  particolari. 

Ma  bisogna  pur  dire  che  Mancini  è infaticabile  e voi  lo  ritroverete  da  per  tutto , 
meno  che  in  casa  sua.  Andate  a Capri,  e sarete  certo  d’incontrarlo  ; fate  una  escursione 
a Sorrento,  e la  prima  persona  che  vi  saluta  con  un  affabile  buon  giorno  è il  nostro 
artista.  Non  si  fa  ritenere  nè  dalla  fatica,  nè  dalla  spesa , non  pensa  nè  al  cocente  ca- 
lore del  sole,  nè  al  freddo  della  montagna,  non  tien  conto  del  tempo  perduto,  ed  appena 
un’idea  gli  si  affaccia  al  pensiero  , fa  il  suo  piccolo  bagaglio  , e se  ne  va  in  Calabria , 
negli  Abruzzi,  e chi  sa  dove.  Non  mi  meraviglierei , che  un  bel  giorno  mi  sentissi  dire 
che  Mancini  è andato  in  America  per  vedere  un  albero  che  non  vegeta  in  Europa.  La 
natura  è la  sua  anima,  la  sua  guida,  il  suo  maestro,  e senza  il  suo  possente  aiuto  non 
sarebbe  mai  giunto  a fare  il  Bosco  di  Torchio  ; e pure  non  ne  era  per  anco  contento. 
Ho  rivisto  quello  splendido  quadro,  secondo  il  suo  dire,  perfezionato. 

Yorick,  giudice  così  competente  in  arte,  ne  fa  una  bella  descrizione  , ed  io  mi  per- 
metto riprodurne  dei  brani  : 

« Francesco  Mancini  è un  pittore  e un  poeta.  Nessuno  più  di  lui,  nè  meglio  di  lui, 
« sente  il  misterioso  incanto,  che  sorge  alla  vista  di  una  amena  campagna,  nè  il  severo 
« aspetto  di  una  rupe  (parlando  del  quadro,  la  rupe  che  S.  M.  il  Re  Umberto  comperò 
« appena  lo  ebbe  veduto)  che  scende  di  balza  in  balza  fino  a bagnare  il  piede  nell’onda 
« del  mare  tranquillo,  nè  i quieti  recessi  del  bosco  di  Torchio , dove  le  piante  raccon- 
ti tano  la  triste  istoria  della  loro  vita  solitaria  e ignorata. 

« Quello  è un  pittore  e un  poeta,  che  nelle  brillanti  meraviglie  della  natura  vede, 
« non  già  l’oggetto  delle  sue  servili  imitazioni,  ma  il  tipo,  il  segno,  l’immagine,  la  sigla 
« de’suoi  propri  pensieri,  delle  sue  emozioni,  delle  sue  gioie,  de’suoi  rapimenti,  delle  sue 
« ineffabili  melanconie.  » 

Il  bosco  di  Torcino  , rappresenta  l’ interno  di  una  foresta , in  che  il  pittore  ha  sa- 
puto riprodurre  la  natura  tal  quale  ella  è,  di  sorprendente  naturalezza  con  dei  riflessi  di 
luce  e di  ombre  che  dan  vita  al  paesaggio.  Siamo  nel  pieno  meriggio,  e la  luce  del  sole 
rifrangendosi  negli  alberi,  si  fa  strada  fino  a noi  attraverso  delle  foglie  e dei  rami.  Quella 
fresca  verdura  c’invita  al  riposo,  e quei  rami  tendono  le  braccia  agli  augelletti  per  ada- 
giatisi , e cantare  il  loro  inno  di  amore.  Quei  tronchi  d’  albero  sono  così  naturali  che 
pare  vederli  scortecciarsi  in  qua  ed  in  là  , i rami  morti  sparsi  sul  suolo,  e quell’acqua 
limpida  e trasparente  dove  si  riflette  la  verdura  e la  tinge  per  così  dire  del  suo  color 
di  smeraldo.  Il  contadino  che  spacca  la  legna  non  ci  disturba  e ciò  è tutto  dire,  quan- 
tunque io  avrei  preferito  questo  incantevole  paesaggio  nella  sua  maestosa  semplicità 
senza  nessun  accessorio.  È raro  il  vedere  la  natura  sì  completamente  riprodotta  con 
un  sentimento  veramente  artistico,  ed  allontanandosi  perfettamente  da  ogni  idealismo. 
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Altro  quadro  grandemente  commendato  è II  ritorno  da  Montevergine  che  ammalia  al 
primo  vederlo  e che  fa  di  mestieri  orizzontarsi  per  poter  ammirare  tutta  la  bellezza  che 
offre  al  nostro  sguardo.  Solo  colui  che  conosce  Napoli,  il  suo  popolo  e i suoi  dintorni,  può 
giudicarne  la  perfezione;  è una  vera  fotografia  fatta  al  momento  che  ci  passan  dinanzi 
quei  pittoreschi  veicoli  tirati  dai  loro  focosi  destrieri. 

Sì , quelle  donne  del  popolo  si  vestono  a quel  modo  , con  quei  colori  vivi , e sma- 
glianti ; bisogna  aver  assistito  a quello  spettacolo  per  poterne  apprezzare  tutta  la  verità. 
La  polvere  sollevata  dalle  ruote  dei  carri,  le  piccole  secchie  colme  di  noci , le  immagini 
di  Nostra  Donna,  le  bandiere  e le  orifiamme,  tutto  è riprodotto  con  rara  precisione. 

Ilo  visto  una  cinquantina  di  schizzi  nello  studio  di  Mancini , ed  ho  paura  che  tutti 
emigreranno  in  Inghilterra  dove  egli  stesso  va  tutti  gli  anni  ed  è sempre  atteso  con 
impazienza. 

Uno  dei  suoi  ultimi  quadri  : I tre  monti  di  Popoli  in  Abruzzo  è un  soggetto  sem- 
plicissimo e pure  perfettamente  scelto.  Rappresenta  un  tramonto  e gli  ultimi  riflessi  del 
sole  rischiarano  i profili  dei  monti  e ci  fanno  ammirare  la  natura  in  tutta  la  sua  stu- 
penda maestà.  Il  motivo  più  interessante  del  quadro  è un  doppio  gruppo  di  contadini , 
dipinti  tal  quale  essi  sono  ; le  donne  non  sono  state  abbellite  e le  vediamo  , con  i loro 
visi  rosei  e sorridenti.  L’una  appoggia  le  mani  sulle  anche  e parla  con  un  contadino  che 
piega  sotto  il  peso  di  un  gran  carico  di  fieno,  e che  malgrado  la  fatica,  non  può  re- 
sistere al  piacere  d’intrattenersi  colla  sua  bella.  Un  poco  all’  indietro  vediamo  un  altro 
gruppo  di  donne  che  hanno  sul  capo  dei  vasi  di  rame  pieni  d’  acqua  , che  sono  andate 
ad  attingere  alla  vicina  sorgente,  e che  si  soffermano  per  cicalare. 

Tutti  i personaggi  di  questo  quadro  ci  guardano  con  intima  penetrazione,  i loro  occhi, 
il  loro  sorriso  ci  attirano  nostro  malgrado,  e siamo  obbligati  di  fermarci  per  contem- 
plarli lungamente. 

Il  colorito  è caldo  , e dolce  la  luce  ; tutto  il  quadro  ha  freschezza  e brio  , diletta  e 
rinfranca  l’occhio  dello  spettatore. 

Il  mercato  di  Popoli  ci  fa  ammirare  il  Mancini  come  buon  disegnatore  e brillante 
colorista,  e sopratutto  siamo  stupiti  della  facilità  con  che  sa  distribuire  la  folla. 


FERDINANDO  RUGGIERI 


Nato  a Napoli  nel  settembre  1831  , fin  dalla  più  tenera  età  mostrò  grande  inclina- 
zione alla  pittura.  Il  primo  suo  maestro  pregò  il  padre  d’ indirizzarlo  alle  belle  arti,  ma 
questi , agiato  negoziante  , noi  volle  , perchè  diceva  essere  povera  la  vita  del  pittore.  A 
dieci  anni  disegnava  sì  bene,  che  il  suddetto  maestro  gli  affidò  la  direzione  di  varii  suoi 
allievi  ; ma  la  famiglia  lo  voleva  prete  , e studiò  presso  i padri  gesuiti  ed  ottenne  onori 
e medaglie  nella  lingua  latina  e greca.  Nel  1848  il  padre  del  Ruggieri  ebbe  gravi  per- 
dite in  commercio,  e volle  che  il  figlio  s’avviasse  per  una  professione  lucrosa  e gli  fece 
studiare  chimica  e botanica.  Il  nostro  povero  artista  divenuto  a forza  farmacista  esercitò 
tal  professione  sino  all’età  di  22  anni.  Ma  egli  non  era  nato  per  comporre  farmachi  e 
di  nascosto  si  esercitava  al  dipingere,  consacrando  i suoi  teneri  lucri  all’arte  da  lui  così 
ardentemente  amata.  Dopo  un  anno  di  lezioni  sotto  il  chiaro  D.  Caldara , si  espose  nel 
1853  al  concorso  dell’Istituto  di  Belle  Arti,  ed  ottenne  il  primo  premio  fra  cinquanta 
giovani.  Il  suo  disegno  era  sì  esattamente  copiato  dal  gesso  che  il  valente  artista  B.  Ce- 
lentano  ebbe  a dire,  che  solo  la  fotografia  potrebbe  fare  altrettanto.  Al  secondo  concorso 
nella  classe  superiore  della  statuaria  ottenne  altro  primo  premio  e non  ostante  tali  ri- 
sultati i suoi  parenti  lo  contrariavano  continuamente. 

Qui  si  rivelò  il  suo  ingegno  ed  egli  mostrossi  allora  quello  che  poi  è stato  , dili- 
gentissimo disegnatore.  Ma  grandi  onori  gli  serbava  la  pittura  ad  olio,  ed  egli,  abbando- 
nata finalmente  la  farmacia,  si  diè  all’  arte  con  passione  e trasporto  indicibile.  Infatti , 
durante  varii  anni , ottenne  il  primo  premio  nella  pittura.  Da  questo  tempo  comincia 
la  lunga  serie  di  lavori  pregevolissimi,  che  lo  classificarono  tra  i nostri  principali  dipin- 
tori, e resero  il  nome  suo  chiaro  ed  onorato  nell’arte. 

Del  padre  suo , che  tanto  gli  aveva  contrastato  la  sua  vocazione  di  artista , fece  ed 
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espose  un  così  meraviglioso  ritratto  grande  al  vero , che  ottenne  la  medaglia  d’  oro  nel 
1855  all’Esposizione  del  museo  borbonico. 

Nel  1859  fece  il  primo  quadro  di  composizione:  Cristoforo  Colombo  alla  corte  di 
Spagna.  Fu  premiato  con  medaglia  di  prima  classe  , e fu  acquistato  dal  Re  ; oggi  tro- 
vasi nel  reai  palazzo  di  Napoli.  I dipinti  più  notevevoli  sono:  Silvio  Pellico  cu  piombi 
di  Venezia  (1861),  e trovasi  in  casa  Vonwiller;  G.  B.  Vico  che  vende  l’anello  di  sua 
madre  per  dare  alla  stampa  la  Scienza  Nuova , che  all’Esposizione  del  1863  ebbe 
il  primo  premio,  avendo  a concorrenza  molti  bravi  e rinomati  artisti  ; trovasi  pure  nella 
casa  Vonwiller. 

Questo  quadro  stupendo  fece  rumore.  Il  vecchio  usuraio  che  guarda  l’anello  da  cono- 
scitore è d’una  verità  perfetta,  come  Vico  e l’altra  figura  di  una  donna.  Il  dipinto  non 
lascia  nulla  a desiderare  , tutto  è armonico  e d’  un  colorito  vero.  L’ involto  accanto  al 
vecchio  , di  bellissime  stoffe  e di  abiti  di  differenti  colori  , forma  un  contrasto  gaio  a 
questa  scena  commovente.  L’espressione  della  figura  di  Vico  è ben  resa,  si  scorge  che 
attende  con  impazienza  la  fine  di  questo  turpe  mercato. 

Peccato  che  un  quadro  così  notevole  sia  situato  poco  felicemente  tra  i molti  che 
adornano  i saloni  di  casa  Vonwiller , imperocché  una  luce  falsa  e fioca  ci  toglie  il  pia- 
cere di  poterlo  ammirare  in  tutte  le  sue  singole  bellezze.  Lo  stesso  dirò  delle  Sirene  di 
Dalbono,  poiché  questo  bel  lavoro  è mezzo  nascosto  dietro  le  cortine  e non  ha  che  una 
luce  insufficiente. 

Il  quadro  di  G.  B.  Vico , fu  replicato  pel  cav.  Gl.  Accossato  di  Torino  per  ivc  pen- 
dant a quello  del  Pergolesi , che  fece  nel  1864.  Le  ultime  ore  di  G.  B.  Pergolesi 
ebbe  plausi  in  Napoli  ed  esposto  a Milano  fu  lodatissimo.  Fu  riprodotto  in  rame  e foto- 
grafato più  volte. 

Quando  l’artista  accompagnò  il  suo  quadro  all’Esposizione  di  Milano,  fu  ricevuto  con 
grande  affezione  ed  amabilità  dalla  Commissione  artistica  e vari  tra  i giovani  espositori 
vollero  che  il  Ruggieri  dicesse  la  sua  impressione  sui  loro  lavori.  Il  professore  Bertini 
bramò  averlo  in  sua  compagnia  , permettendogli  lavorare  nel  suo  studio  di  pittura.  Pa- 
gliano ne  volle  il  ritratto  in  fotografia  per  la  sua  collezione  artistica,  e il  cav.  Accossato 
lo  invitò  alla  superba  e sontuosa  villa  sul  Lago  Maggiore,  ove  dimorò  più  giorni. 

Da  S.  M.  il  Re  Vittorio  Emanuele  fu  prescelto  per  eseguire  due  quadri  grandi  per 
la  Regia  Cappella  di  Napoli  (1866):  Gesù  cdL ultima  cena,  e Gesù  a 12  anni  nel  tem- 
pio che  disputa  con  i dottori.  Le  figure  sono  di  grandezza  quasi  ai  vero. 

Nel  1867  fece  Tommaso  Campanella  alla  corte  di  Luigi  NIIJ,  per  il  barone  Com- 
pagna, e nel  1868  la  gioventù  di  V.  Alfieri  che  s addormenta  ai  dolci  versi  di  Ba- 
cine. Fu  esposto  alla  Promotrice  e scelto  dal  giurì  artistico  per  la  somma  di  L.  800 
inviata  dal  Ministero  dellTnterno  per  acquisto  di  lavori.  Si  osservò  da  alcuni,  che  la  prima 
volta  in  Napoli  un  dipinto  di  sì  piccola  dimensione  costasse  tal  prezzo. 

Questo  quadro  trovasi  nella  Pinacoteca  della  provincia  di  Napoli. 
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Nel  1872  fece  V Infanzia  eli  G.  Rossini , che  trovasi  presso  l’autore.  Il  quadro  rap- 
presenta Rossini  nella  sua  giovinezza  uscente  da  una  chiesa  col  suo  istrumento,  il  corno, 
dopo  aver  suonato  tra  i professori  dell’orchestra;  più  lungi  si  vede  sua  madre,  che 
cantava  nei  cori , accompagnata  dal  padre.  La  figura  di  Rossini  è rassomigliantissima  a 
giudicarne  dai  ritratti  che  si  hanno  di  lui  giovinetto.  È un  quadro  su  cui  l’occhio  riposa 
ed  è pure  una  notevole  composizione,  malgrado  la  sua  semplicità.  I vestiti  sono  del  tempo, 
l’esterno  è copiato  dall’originale  d’ima  chiesa  lombarda,  l’architettura  eseguita  con  grande 
abilità  e le  mura  d’una  verità  incantevole. 

Nel  1876  fece  il  suo  bel  quadro  II  sogno  di  G.  Tartini , lo  espose  a Parigi  e ne 
ebbe  una  menzione  onorevole.  Una  riproduzione  la  mandò  a Milano  , ed  anche  un’  altra 
fu  acquistata  dal  signor  Gfusman  a Napoli. 

La  suonata  del  diavolo  è un  quadro  .che  fece  all’  Esposizione  di  Napoli  ottima  im- 
pressione , e chi  1’  ha  veduto  non  lo  può  più  dimenticare  ; costringe  anche  contro  voglia 
a fermarvisi  ; in  ispecial  modo  il  colore  e l’effetto  della  luce  di  fuoco  sono  ammirevoli. 

Il  quadro  rappresenta  la  cella  di  un  frate  , mobigliata  poveramente.  Un  uomo  d’  una 
certa  età  coricato  sul  letto  dorme.  Egli  sogna!...  Dai  guanciali  mossi  e quasi  cadenti , 
dalla  coverta  che  pende  tutta  da  un  lato  e strascica  per  terra,  si  capisce  che  un  incubo 
lo  tormenta.  Il  braccio  sinistro  tiene  stretto  un  cuscino  e par  che  abbracci  un  oggetto 
assai  caro,  e la  man  dritta  preme  il  suo  cuore.  Innanzi  al  letto  con  molta  grazia  e leg- 
gerezza siede  sulla  spalliera  d’una  sedia  un  folletto  che  con  aria  derisoria  suona  il  vio- 
lino. Tutta  la  figura  del  diavolo  è trasparente  , allungata  e magra , la  testa  solamente, 
rossa  come  fuoco,  risalta,  il  rimanente  del  corpo  si  perde  come  striscia  vaporosa  di  neb- 
bia. È una  fantasmagoria,  se  volete,  ma  l’artista  ha  saputo  rendere  ciò  che  sentiva  e ciò 
che  voleva  produrre. 

Il  significato  di  tutto  il  lavoro  è il  sogno  di  Giuseppe  Tartini.  Nel  NVII  secolo  que- 
sto celebre  compositore  e suonatore  di  violino,  non  viveva  che  per  la  musica  e per  darsi 
interamente  alla  sua  arte  abbandonava  i suoi  parenti,  gli  amici  e la  patria,  e si  ritirava 
in  un  convento  a Venezia.  Quivi  non  fece  che  comporre  e suonare  , intrattenendo  alle 
volte  i religiosi  con  le  melodie  più  dolci  e soavi,  talora  spaventandoli  con  armonie  ba- 
rocche e selvaggie.  Che  fosse  un  preludio  o un  presentimento  della  musica  dell’avvenire  ? 

Si  narra  che  una  notte  sognò  che  il  diavolo  si  pose  accanto  al  suo  letto  ed  impa- 
dronitosi del  suo  violino  gli  suonò  deliziosissime  melodie  e modulazioni  mai  sentite,  che 
lo  ammaliarono.  L’impressione  fu  sì  viva  che,  svegliatosi,  compose  la  celebre  Suonata  del 
diavolo.  Tutti  quelli  che  vedono  questo  quadro  straordinario  lo  ammirano  con  somma 
attenzione.  Il  disegno  è perfetto  , il  colorito  armonico,  e T insieme  non  può  che  destare 
una  profonda  impressione. 

Nel  1877  il  Ruggieri  si  portò  per  istudiare  in  Lombardia  e tra  i curiosi  fatti  che 
gli  avvennero  uno  fu  questo  : 

Una  sera,  stanco  dalle  lunghe  corse  alla  campagna,  si  pose  a letto  e dormiva  prò- 
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fondamente  , quando  ad  un  tratto  sente  bussare  alla  porta  ; si  sveglia  ed  in  camicia  va 
ad  aprire  1’  uscio.  Grande  fu  la  sua  meraviglia  in  veder  1’  albergatore  accompagnato  da 
due  carabinieri , i quali  invitano  1’  artista  a seguirli.  Ruggieri  rifiuta  e torna  in  letto. 
— Egli  era  stato  preso  per  un  malfattore  ; l’albergatore,  che  l’avea  visto  arrivare  senza 
bagaglio  , con  solo  una  piccola  cassa,  non  fu  persuaso  di  ciò  che  gli  avea  detto.  Una 
rassomiglianza  di  nome  , la  lunga  barba  nera  , anche  una  certa  foggia  di  vestiti  aveano 
indotto  i gendarmi  in  errore. 

— Son  pittore,  disse  con  fierezza,  ed  ho  lasciato  il  mio  bagaglio  a Milano. 

— Ognuno  può  asserire  ciò,  ripresero  i gendarmi.  Alzatevi  e presto,  venite  con  noi. 

— Qual  è il  mestiere  d’un  malfattore  ? domandò  Ruggieri. 

— Nessuno  che  sia  onesto. 

— • Ebbene,  disse  Ruggieri,  aspettate. 

Saltò  dal  letto  , infilò  i calzoni , accese  una  candela,  e dato  di  piglio  alla  tavolozza, 
disse  ai  carabinieri  di  non  muoversi.  Con  poche  pennellate  delineò  il  ritratto  di  quei  tre 
importuni  con  maravigliosa  rassomiglianza,  poi  mostrollo  ai  gendarmi,  che  stupefatti  s’in- 
chinarono, e scusandosi  della  molestia  data  s’allontanarono. 

Ruggieri  ritornò  a Milano  l’indomani , e promise  a sè  stesso  di  non  più  viaggiare 
senza  bagaglio,  poiché  questa  avventura  gli  avea  procurato  un  gran  raffreddore. 

Suo  principale  scopo  fu  sempre  rappresentare  gli  uomini  illustri  italiani  nella  loro 
vita  privata.  Tuttavia  eseguì  pure  molti  quadri  di  scene  domestiche  ; citerò  i seguenti  : 

Una  povera  orfanella,  venduto  alla  provincia  di  Napoli.  Sospetto , venduto  a Parigi. 
U autunno  (1877),  venduto  in  Germania.  Un  dispetto , trovasi  in  casa  Vonwiller;  2.a  copia 
dal  conte  Balsorano  ; 3.a  copia  dal  signor  Pfister  ; 4.a  copia  dal  signor  Hasselmayer;  5.a  copia 
dal  signor  Ardovino.  Povera  mamma  mia.  Una  crestaia.  Una  guardia  incorruttibile. 
Anche  oggi  verrà  ed  Una  gioia,  trovansi  in  Germania. 

Impossibile  enumerare  i quadri  da  lui  fatti  e sparsi  in  Francia,  in  Germania  ed  in 
America.  Quelli  di  genere  sono  deliziosissimi  ; ve  n’  ha  di  piccoli  che  si  scambierebbero 
per  fiamminghi. 

Un  quadretto,  Facciavi  la  pace,  è d’una  grande  verità.  Due  bambine  si  sono  bistic- 
ciate : una  è ancora  in  collera,  appoggiata  all’angolo  della  porta,  tiene  in  bocca  il  lembo 
della  sua  veste  ; 1’  altra , rappaciata,  con  dolce  espressione  s’ inchina  verso  la  compagna 
e le  dimanda  di  far  pace.  Qui  c’  è da  ammirare  il  sentimento  del  vero  sposato  all’ese- 
cuzione più  felice. 

Quando  visitai  lo  studio  di  questo  artista,  notai  varii  dipinti  bellissimi  ; tra  gli  altri 
una  mezza  figura  di  donna  di  grandezza  naturale , la  quale  legge  una  tragedia  e V im- 
pressione che  ne  riceve  è trasfusa  nello  sguardo  e nell’  atteggiamento  per  modo  che  chi 
guarda  ne  comprende  all’  istante  il  soggetto.  È mezza  vestita , i suoi  begli  occhi  neri 
vi  guardano  meravigliati.  Le  qualità  notevoli  di  questo  dipinto  sono  il  colorito  fresco  e 
vero,  le  forme  graziose,  una  vivissima  espressione  che  gli  danno  grandissimo  pregio. 
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Le  due  ragazze  sono  due  figurine  sorridenti  e graziosissime,  vestite  di  bianco  con  cinto 
azzurro,  1’  una  seduta  , l’ altra  alzata , in  atteggiamento  naturalissimo.  Si  vedono  a terra 
dei  fiori  e sulle  ginocchia  della  piccola,  la  quale  è essa  stessa  un  bottone  di  rosa. 

Sogno  e realtà  è un  pensiero  delicato,  eseguito  con  arte  e grande  verità  nel  colorito. 
Il  quadro  rappresenta  una  giovanetta  affranta  dal  caldo  eccessivo;  si  addormenta,  il  la- 
voro 1’  è caduto  dalle  mani.  La  veste  semiaperta  lascia  vedere  il  rigoglioso  e palpitante 
seno.  Ella  dorme  e forse....  sogna,  le  labbra  sorridono,  ella  vede  in  sogno  il  suo  fidan- 


zato, un  marinaro  da  lei  lontano,  che  però  la  fantasia  le  riconduce  vicino.  Ella  gli  parla, 
sente  le  sue  dolci  parole  e la  sua  innocenza  infantile  se  ne  inebbria.  Ma  il  sogno  si 
fa  realtà  : si  apre  l’ uscio  , la  camera  viene  inondata  di  luce , il  marinaro  in  persona 
si  fa  innanzi  e reclama  la  promessa  data.  Qual  dolce  risveglio  ! Il  gatto  pure  dormiva  , 
ma  al  rumore  della  porta,  che  s’apre,  si  fa  innanzi,  inarca  il  dorso,  domanda  la  sua  parte 
di  carezze. 

Ruggieri  ha  fatto  un  infinito  numero  di  ritratti  di  tutte  le  dimensioni  ad  intere  fa- 
miglie e si  diede  pure  al  lavoro  dei  fixè.  Fece  il  ritratto  degli  sposi  Pfister.  Lo  sposo  non 
avendo  tempo  si  raccomandò  all’  artista  di  far  poche  pose.  Il  Ruggieri  misesi  all’opera 
e due  ore  dopo,  il  ritratto  era  terminato. 
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Il  conte  Butakof  desiderava  il  ritratto  della  moglie  , ma  anche  qui  scarseggiando  il 
tempo,  dovendo  partire  il  domani,  Ruggieri  lo  accontentò  col  dipingere  in  una  sola  volta 
un  ritratto  grande  al  vero. 

Recatosi  a Parigi  per  esporre  al  Salone  alcuni  suoi  dipinti , vi  dimorò  due  anni 
dipingendo  vari  ritratti , tra  i quali  uno  in  tela  d’  una  dama,  della  grandezza  di  metri 
2 e 30  per  1 e 50. 

Pel  quadro  del  sogno  di  Gr.  Tartini  ottenne  una  menzione  onorevolissima  accordata 
dalla  Società  degli  amici  delle  arti  a Amiens. 

Per  questi  ed  altri  dipinti  il  Re  Vittorio  Emanuele  di  moto  proprio  si  degnò  con- 
ferirgli la  croce  di  cavaliere  della  Corona  d’Italia. 

Lasciò  con  gran  dolore  Parigi  e ritornò  in  Napoli  per  vendere  una  terricciuola,  frutto 
de’suoi  lavori,  ma  la  patria  lo  trattenne. 

Fece  un  grazioso  dipinto  sopra  seta , rappresentante  un  tòte  a tòte  al  tempo  di 
Luigi  XV,  destinato  ad  uso  di  ombrellino,  di  che  la  baronessa  Compagna  fece  dono  a sua 
sorella.  Ma  il  lavoro  riuscì  sì  perfetto,  che  ne  venne  fatto  un  piccolo  quadro. 

Sarebbe  una  indiscrezione  di  rivelare  il  soggetto  a che  Ruggieri  lavora  al  presente  , 
ma  ho  visto  lo  schizzo  e l’autore  lo  destina  per  la  prima  grande  Esposizione  italiana. 

Le  figure  saranno  di  grandezza  naturale,  il  soggetto  è tolto  dalla  storia,  e non  du- 
bitiamo che  questo  dipinto  riesca  degno  del  suo  pennello. 
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Francesco  Saverio  Netti  nacque  il  24  dicembre  1832  a Santeramo  del  Colle,  in  pro- 
vincia di  Bari,  da  un  agiato  proprietario.  Fu  condotto  in  Napoli  e educato  dai  frati 
Scolopi  di  S.  Carlo  alle  Mortelle.  Suo  padre  volle  che  si  dedicasse  allo  studio  delle  leggi, 
per  intraprendere  la  carriera  di  avvocato  o quella  della  magistratura,  ed  egli  obbe- 
dendo , restò  fra  i codici  e le  Pandette  fino  all’età  di  22  anni , tanto  che  conseguì 
pure  i gradi  accademici.  Ma  la  sua  naturale  inclinazione  era  per  la  pittura.  In  sulle 
prime  si  pose  a studiare  col  pittore  Bonolis  ; e dopo  che  questo  morì  frequentò  lo 
studio  di  Tommaso  de  Vivo.  Più  progrediva  nell’  arte  e più  abbandonava  la  letteratura 
ed  i codici. 
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Partì  per  Roma,  vi  si  trattenne  tre  anni,  ispirandosi  a tutto  quanto  v’ha  di 
grande  e di  bello  in  questa  capitale.  Nel  1859  fece  ritorno  in  Napoli  e divenne  l’allievo 
del  Palizzi  e del  Morelli.  Egli  confessa , colla  sua  abituale  modestia , che  quanto  sa 

10  deve  ai  saggi  consigli  di  questi  due  grandi  artisti.  Nel  1866  partì  per  Parigi,  ove 
trovò  un  vasto  campo  per  la  sua  intelligenza , coltivando  le  società  di  letterati  e di 
artisti  celebri.  La  vita  parigina  gli  piacque  tanto,  che  pensò  di  stabilirsi  definitivamente 
in  quella  città , e se  l’ assedio  non  avesse  avuto  luogo  , e se  la  Comune  non  lo  avesse 
disgustato,  non  avremmo  forse  avuto  il  piacere  di  rivederlo  fra  noi.  Al  certo  Parigi  ha  le 
sue  attrattive,  ma  ne  possiede  anche  il  soggiorno  di  Napoli,  e nel  1871  eccolo  di  ri- 
torno nella  sua  patria. 

Il  suo  primo  quadro  fu  un  San  Giuseppe  di  Calasanzio  , circondato  da  religiosi 
del  suo  ordine,  e lo  dipinse  per  la  cappella  del  Collegio  dei  Padri  delle  scuole  pie. 

È una  grande  tela  con  un  buon  numero  di  personaggi.  In  essa  si  rileva  il  suo  istinto 
per  la  pittura  , ed  il  genio  del  futuro  artista  che  doveva  illustrare  il  proprio  nome  ed 
onorare  la  patria. 

Citerò  qualcuno  dei  suoi  dipinti  : La  pazzia  di  'May dèe , che  fu  acquistato  dal  con- 

V 

sole  turco  a Firenze  nel  1861.  E un  episodio  del  don  Giovanni  di  Byron  , proprio  la 
scena  in  cui  la  povera  pazza  crede  di  suonare  l’arpa,  e ne  fa  i movimenti  mentre  un’al- 
tra donna  nascosta  in  un  canto  della  stanza  suona  effettivamente  l’ istrumento  , senza 
eh’  ella  la  vegga.  Ciò  fa  nella  speranza  che  le  dolci  melodie  possano  calmare  i suoi 
nervi.  Il  piede  di  Haydée  è tratteggiato  con  naturalezza  sorprendente  , e noi  possiamo 
ammirarlo  a nostr’agio,  perdi’  ella  nell’agitazione  febbrile  ha  scomposte  le  coltri.  La  posa 
è pure  naturalissima  e la  inquietudine  è così  bene  espressa,  che  per  certo  egli  ha  dovuto 
lungamente  studiarla  accanto  al  letto  di  una  inferma. 

Un  Pierrot  che  si  trova  indisposto  durante  un’orgia  di  maschere.  Questo  dipinto 
è stato  venduto  a Milano,  e ne  vedete  qui  lo  schizzo  autografo. 

Episodio  del  15  maggio  1848.  In  questo  quadro  è trascritta  col  pennello  una  scena 
di  quel  giorno  memorabile.  Lo  si  vede  nella  galleria  Vonwiller.  Il  soggetto,  interessante 
per  sè  stesso,  è ben  rappresentato.  Dei  rivoluzionarii  fanno  fuoco  da  una  finestra,  mentre 
hanno  barricata  la  porta  ; il  disordine  è da  per  tutto,  qua  un  sofà  rovesciato  , là  mobili 
sossopra  ; è una  scena  animata  e naturale  che  chiaramente  rappresenta  1’  agitazione  del 
momento. 

I,a  sera  di  un  giorno  di  festa.  Due  ubbriachi,  che  se  ne  vanno  a braccetto.  In  essa 
è notevole  un  tramonto,  di  un  effetto  molto  bello,  ed  in  ciò  nulla  di  straordinario  perchè 

11  Netti  è valentissimo  nel  rappresentare  le  differenti  tinte  del  giorno  : malgrado  che  gli 
effetti  della  luce  siano  ancora  un  gran  problema  da  sciogliere. 

Una  strada  durante  la  pioggia  (galleria  Vonwiller)  : altro  grazioso  dipinto  di  una 
verità  e di  una  naturalezza  che  colpisce. 

Che  questo  artista  sappia  ancora  scuotere  le  fibre  del  nostro  cuore  , lo  ha  mostrato 
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in  un  altro  piccolo  quadro  : Una  ballerina  di  strada , che  sorveglia  un  suo  bambino 
malato  posto  in  una  culla.  Quivi  il  Netti  ci  mostra,  con  espressione  profonda,  l’angoscia 
di  una  povera  donna  pel  suo  bambino.  Tale  sentimento  è reso  con  una  verità  che  ci  do- 
vrebbe far  stupire,,  se  non  conoscessimo  già  il  valore  pittorico  dell’autore. 

Due  fanciulle , che  fanno  la  loro  acconciatura  per  un  ballo  in  maschera.  E un  bel 
quadrettino  pieno  di  freschezza  e di  eleganza. 

L uscita  da  un  ballo  in  maschera , nel  momento  del  mattino  in  cui  si  spazzano  le 
strade  (galleria  Vonwiller).  La  scena  è a Parigi;  la  polvere  che  avvolge  i passeggiaci 
mattutini  s’ innalza  dal  suolo  come  una  nube  diafana , e li  fa  fuggire.  Quanti  graziosi 
contrasti  in  questa  tela,  con  quegli  eleganti  costumi  da  ballo  mascherato , e quei  poveri 
braccianti  coi  vestiti  della  gente  del  popolo  ! Il  giorno  comincia  a spuntare  ; dominano  i 
chiaroscuri,  che  avvolgono  la  scena  di  una  luce  incerta  come  una  furtiva  carezza. 

Una  donna  che  legge,  appartiene  pure  alla  schiera  dei  suoi  graziosi  dipinti  che  sono 
sparsi  qua  e là  in  diverse  gallerie. 

Per  la  chiesa  di  Altamura  eseguì  una  Maddalena  accanto  alla  tomba  di  Cristo  , 
quadro  che  adorna  l’altare  maggiore. 

Uno  dei  suoi  più  belli  dipinti  è la  Processione  dei  Penitenti  durante  l’eruzione  del 
Vesuvio  del  1731.  È una  pagina  eloquente  della  storia  napoletana,  ed  in  essa  ci  ha 
mostrato  quale  sia  la  potenza  poetica  che  possiede  la  sua  anima , poiché  ha  saputo  ri- 
vestire il  suo  pensiero  con  una  forma  reale  e vera. 

Netti  non  è uno  di  quei  pittori  fecondi  che  inondano  le  esposizioni  dei  loro  quadri,  ma 
è un  profondo  pensatore,  vero  artista,  e rinomato  pure  come  critico  e valente  scrittore. 
Prima  di  produrre  egli  medita  bene  il  suo  soggetto  , e per  questa  ragione  tutto  ciò  che 
vien  fuori  dal  suo  pennello  è ben  fatto.  Questo  quadro  rappresenta  il  ponte  della  Mad- 
dalena sulla  via  di  Portici , nel  momento  in  cui  la  processione  passa  dinanzi  alla  statua 
di  San  Gennaro,  il  protettore  di  Napoli,  cui  si  attribuisce  la  potenza  di  operare  miracoli. 
Il  soggetto  è caratteristico  e palesa  il  volere  e la  potenza  dell’  artista,  poiché  ci  mani- 
festa ovunque  come  egli  sappia  maneggiare  la  parte  tecnica  dell’arte  pittorica  con  grande 
disinvoltura  e mantenere  a meraviglia  l’ insieme  della  composizione.  Ha  saputo  bene 
esprimere  il  fanatismo  della  religione,  della  fede  esagerata  e cieca,  spinta  all’eccesso,  mo- 
strandoci in  tutta  la  loro  nudità  le  penitenze  che  i fedeli  s’impongono  e che  sono  alla 
portata  della  intelligenza  e della  credenza  del  popolo. 

Il  popolino  napoletano  considera  cosiffatte  calamità , come  sarebbe  una  eruzione  del 
Vesuvio  od  un  terremoto,  quali  punizioni  del  cielo  e crede,  facendo  penitenza,  di  poter 
calmare  la  collera  dell’Ente  Supremo. 

Questa  processione  era  composta  per  la  massima  parte  di  donne  perdute  , che  s’ im- 
ponevano momentaneamente  l’espiazione  delle  loro  colpe  , senza  esser  sicure  di  non  rico- 
minciare il  giorno  appresso. 

Il  cielo  è oscurato  dalla  pioggia  delle  ceneri,  come  lo  fu  in  realtà,  e tutta  la  scena 
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è illuminata  dalla  luce  grigia  di  un  crepuscolo  procelloso.  Quanta  verità  di  espressione 
in  tutte  quelle  figure!  Le  une  con  lo  sguardo  sconvolto  quasi  non  hanno  coscienza  della 
loro  abiezione  morale  e di  ciò  che  fanno.  Vedete  là  una  femmina  caduta  a terra  sotto 

il  peso  di  una  grossa  pietra  attaccata  per  mezzo  di  corde  alla  sua  cintura  ed  al  suo 

piede  dritto;  essa  lascia  solchi  sulla  cenere  di  cui  il  suolo  è coperto.  Più  oltre  una 
donna  ha  i capelli  disciolti  che  ne  nascondono  il  volto....  la  disgraziata  non  ha  quasi 
più  la  forza  di  alzarsi!  Quanta  verità  in  simile  posizione,  quanta  delicatezza  di  sentimento 
nel  nasconderci  il  volto  di  quella  donna  traviata,  che  al  certo,  non  avrebbe  lusingati  i 
nostri  sguardi  ! Ancora  altre  due  penitenti  che  portano  un  grosso  macigno  attaccato  al 
collo  , e che  procedono  innanzi  curve  ed  accasciate.  Poi  quei  differenti  tipi  di  tre  donne, 
che  camminano  dietro  al  prete  ; V una  porta  la  croce  e su  di  essa  un  Cristo  bizantino  , 
vestito  di  rosso.  L:  immagine  è coperta  di  collane,  di  anelli , di  orecchini , di  orologi,  di 

catene,  di  braccialetti,  o che  so  io,  di  cui  i devoti  la  hanno  ornata  nella  loro  ingenuità, 

affine  di  scongiurare  la  Provvidenza  a far  cessare  quella  sventura.  Le  altre  due  sono 
munite  di  lanterne,  che  gettano  un  pallido  riflesso  sulle  figure.  E quella  donna , che  nel 
suo  zelo  fanatico  si  è fatta  legare  ad  una  grossa  croce  di  legno , colle  braccia  distese,  e 
che  appena  può  tener  dietro  al  corteggio  ?...  Non  ci  resta  che  di  ammirare  il  prete  colla 
sua  fisonomia  gioviale  e paffuta , col  suo  corpo  ben  nutrito  , che  precede  la  processione, 
pregando  e salmodiando,  rallegrandosi  della  gloria  e del  trionfo  della  Chiesa. 

A destra  vi  è un  gruppo  compatto  che  invoca  S.  Gennaro,  colle  braccia  alzate  verso 
il  cielo,  ed  in  atto  di  preghiera.  Ed  è qui  che  l’artista  ha  mostrato  tutta  la  sua  valen- 
tia, variando  le  pose,  i costumi  e le  espressioni  delle  figure,  senza  trascurare  gli  acces- 
sorii di  quella  scena.  E un  quadro  ove  non  solamente  si  scorge  il  merito  del  disegno 
e del  colorito,  ma  si  vede  anche  come  il  Netti  dipinge  con  anima  e con  riflessione. 

È deplorevole  che  un  quadro  così  notevole  non  sia  stato  acquistato  da  una  pinaco- 
teca italiana,  e che  occorra  recarsi  a Parigi  per  ammirarlo,  e dirò  anche  studiarlo. 

Nel  Coro  greco  che  esce  dal  tempio,  Netti  ci  mostra  la  vita  dei  tempi  passati 
così  al  naturale  e vivacemente  che  ci  par  di  rivivere  in  quell’epoca  lontana.  Vi  campeggia 
una  tinta  poetica  e si  appalesano  la  vita  e i costumi  degli  antichi.  Tutte  le  forme 
delle  danzatrici , ispirategli  da  un  antico  affresco  del  Museo  di  Napoli , sono  sovrac- 
cariche di  un  colorito  caldo  e brillante  , e ciò  nondimeno  l’ insieme  è circondato  da  un 
dolce  lume  , e produce  sull’  osservatore  piacevole  impressione.  Vi  si  trovano  le  colonne  , 
i muri,  la  distribuzione  dei  marmi,  come  li  vediamo  ancora  oggi  a Pompei,  e così  pure 
i colori  delle  decorazioni  che  sono  rimasti  intatti  fino  ai  nostri  giorni.  La  folla  circostante 
è animata  e ben  distribuita,  e la  prospettiva  è perfetta.  Sul  davanti  è una  sacerdotessa, 
e da  un  lato  un  tripode  , ov’  ella  getta  granelli  d’ incenso , mentre  cerca  rianimarne  il 
fuoco.  Questo  quadro  fu  premiato  nell’ultima  Esposizione. 

Tuttavia , se  esso  è molto  bello  , venne  superato  dall’  altro,  cui  ha  posto  per  ti- 
tolo : La  lotta  dei  gladiatori  durante  una  cena  a Pompei.  All’  Esposizione  di  Torino 
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(1880)  attirò  gli  sguardi  dei  visitatori.  In  questa  tela  le  stoffe  e gli  altri  accessorii 
sono  dipinti  con  tocchi  arditi,  la  espressione  delle  figure  è corretta  ed  energica  , il  me- 
rito superiore  del  lavoro  fu  unanimamente  riconosciuto  , e sebbene  non  fosse  compieta- 
mente  finito,  pure  ebbe  l’onore  di  essere  acquistato  da  S.  M.  la  Regina  d’Italia. 

Il  quadro  è diviso,  dirò  così,  in  tre  gruppi.  L’uno,  il  festino,  in  cui  si  vede  che  l’eb- 
brezza ha  vinto  i commensali , usanza  molto  frequente  presso  i greci  ed  i romani , i 
cui  costumi  erano  disordinatamente  corrotti , e le  donne  avevano  un  culto  straordinario 
per  la  forza  materiale  dell’uomo.  Queste  donne  si  alzano  per  unirsi  al  gruppo  di  mezzo, 
ove  le  loro  compagne  circondano  il  gladiatore  , che  ha  vinto,  sorridendogli  e versandogli 
da  bere.  L’ una  gli  offre  una  coppa  ov’ella  sfoglia  delle  rose.  Quante  carezze  in  quegli 
sguardi,  quanti  dolci  sorrisi;  gli  gettano  anche  dei  baci,  e tutte  vogliono  fare  omaggio 
al  vincitore.  Egli  si  rimane  pettoruto  dinanzi  a tante  belle  creature  , col  petto  ignudo  , 
col  dorso  da  toro,  ove  si  veggono  i muscoli  ed  il  sangue  che  circola  nelle  vene  turgide 
dal  combattimento. 

Le  sue  robuste  braccia  sono  a metà  armate,  ed  il  volto  è coperto  dalla  celata.  Rap- 
presenta la  forza  e si  vede  che  fa  onore  a quelli  che  lo  hanno  nudrito  , per  renderlo 

vigoroso  ed  agile. 

In  quei  tempi  eravi  il  costume  di  allevare  dei  gladiatori,  d’ insegnar  loro  1’  uso  delle 
armi,  e il  saper  morire  con  grazia. 

Allorquando  erano  chiamati  per  assistere  ai  festini , le  loro  armi  erano  general- 
mente di  legno  , acciò  non  si  facessero  gran  danno  , ma  i romani , ed  oso  dire  special- 
mente  le  donne,  preferivano  l’orribile  spettacolo  sanguinoso  ad  una  fine  incruenta. 

Il  terzo  gruppo  rappresenta  il  gladiatore  vinto  disteso  a terra , e che  due  schiavi 
trascinano  via , lasciando  l’ impronta  del  corpo  sulla  sabbia.  Nel  fondo  del  dipinto  si 
scorgono  altre  quattro  donne.  I due  schiavi  sono  pieni  di  vita  e mirabili  per  1’  atteggia- 
mento e pel  disegno. 

È un  soggetto  gigantesco,  che  il  Netti  seppe  condurre  a buon  termine.  La  luce  che 

regna  nel  Triclinio  è giusta,  ferma,  caratteristica  ed  è distribuita  con  molt’arte. 

Lo  ripeto  , questo  quadro  è per  composizione  eccellente , ben  condotto , riscaldato 
dall’alito  della  vita,  e degno  dell’artista  che  lo  ha  creato. 
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Nacque  in  Foggia  da  civili  ed  onesti  genitori  il  giorno  7 luglio  1832  , ed  apprese 
i primi  elementi  del  disegno  da  un  suo  zio  materno,  pittore  generico. 

La  lettura  delle  istorie  e dei  libri  d’arte  gli  pose  in  petto  un  desiderio  smodato  di 
veder  Roma  e divenire  artista  in  quella  città. 

Confidava  queste  sue  aspirazioni  ad  un  altro  giovinetto , coetaneo , suo  compagno 
di  scuola  e di  arte,  il  quale  si  accese  di  pari  desìo,  e stabilirono  di  essere  uniti  e risoluti, 
e di  giungere  alla  meta  dei  loro  desideri]’,  sfidando  qualunque  ostacolo. 

Essi  esplorarono  prima  di  tutto  la  mente  dei  loro  genitori , se  per  avventura  fossero 
stati  disposti  a secondarli  nei  loro  desiderii  ; ma  trovatili  assolutamente  contrari  si  de- 
cisero di  fare  a modo  loro. 

Correva  allora  l’anno  memorabile  1848,  anno  felice  ed  infelice,  per  gl’italiani,  ma 
i cui  sforzi  efficacissimi  ci  portarono  dodici  anni  dopo  all’unità  ed  alla  indipendenza  della 
patria.  In  quel  tempo  di  effervescenza  politica  e di  proponimenti  bellicosi  i nostri  giovanetti 
seppero  di  arruolamenti  di  volontarii  per  la  Lombardia  ; e sebbene  in  Napoli  fosse  già 
avvenuto  il  15  Maggio  , e la  reazione  cominciasse  minacciosa  a digrignare  i denti,  per 
cui  era  difficilissima  l’uscita  dal  regno,  specialmente  ai  giovani,  decisero  di  andare  a Roma. 
Questo  sogno  dorato  li  rendeva  impavidi  contro  ogni  ostacolo.  Giunti  in  Roma,  o sarebbero 
partiti  per  la  Lombardia  o avrebbero  preso  servizio  nell’  esercito  romano.  Ogni  loro  pen- 
siero fu  rivolto  a procacciarsi  i mezzi  di  fuga. 

Nella  sera  del  5 giugno  uscirono  dalle  loro  case  con  piccoli  bagagli  alla  militare,  già 
preparati,  e pedestremente  incominciarono  una  marcia  che  dovea  durare  cinque  notti  e quat- 
tro giorni  per  selve,  fiumi,  dirupi  e monti  forse  mai  calcati  da  piede  umano.  Giunti  a Cas- 
Arte.  15 
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sino  stanchi  pel  lungo  ed  aspro  cammino,  i malcapitati  furono  visti  e fermati  dai  poliziotti,  e 
tradotti  innanzi  ad  un  feroce  ispettore  di  polizia,  il  quale  dopo  un  minuto  interrogatorio 
scoprì  facilmente  di  che  si  trattasse.  Ordinata  la  visita  ai  bagagli,  vi  trovò  una  pistola,  con 
buona  provista  di  cartucce,  un  pugnale  e parecchie  poesie  bellicose  del  Rossetti. 

Immediatamente  i poveri  viaggiatori  furono  messi  in  mezzo  dei  gendarmi  e condotti 
in  carcere.  Rimasti  soli,  cominciarono  a piangere  e disperarsi,  e scrissero  lettere  di  pen- 
timento alle  loro  famiglie  che  stavano  nella  massima  costernazione , chiedendo  perdono 
ed  aiuto. 

Validissime  raccomandazioni  partite  da  Foggia  e da  Napoli , e i buoni  ufficii  di  per- 
sone autorevoli  di  Cassino , fecero  considerar  la  cosa  come  una  ragazzata , e i due  pri- 
gionieri , dopo  un  mese  di  carcere,  furono  messi  in  libertà , e diretti  a Napoli.  Da  quel 
tempo  data  la  dimora  in  Napoli  del  de  Nigris,  senza  mai  più  rivedere  il  tetto  natio. 

Ammesso  in  quello  stesso  anno  come  alunno  nell’Istituto  di  Belle  Arti,  vi  fece  i suoi 
studii  ed  ottenne  diversi  premi  ed  incoraggiamenti. 

Nella  Esposizione  del  1859  espose  il  suo  primo  quadro,  con  due  figure  grandi  al 
vero,  rappresentante  Ossian  e Maioina , fatto  con  maniera  convenzionale  ed  accademica, 
secondo  gl’insegnamenti  appresi  in  quella  scuola. 

In  quell’  anno  il  de  Nigris  conobbe  personalmente  il  Morelli , e ne  divenne  caldo 
ammiratore  : dovendo  finalmente  partire  per  Roma , in  modo  diverso  dalla  prima  volta , 
si  ebbe  dallo  stesso  spontaneamente  una  lettera  commendatizia  per  Vertunni  , che 
gentilmente  1’  accolse  nel  suo  studio  e gli  addimostrò  in  seguito  la  più  grande  bene- 
volenza. 

Si  legò  il  de  Nigris  in  quella  città  in  intima  amicizia  con  Giuseppe  Benassai  e Sal- 
vatore Grita,  artisti  ben  noti  in  Italia,  e con  l’ esempio  e coi  consigli  di  costoro  rinnegò 
completamente  i vecchi  principii  e si  pose  nella  via  del  vero. 

Ritornato  in  Napoli  nel  tempo  della  rivoluzione  del  1860,  decise  di  andare  in  Sicilia, 
ma  ne  fu  distolto  da  cause  domestiche  e dalle  vive  istanze  degli  amici  di  Napoli,  che  lo 
costrinsero  a farsi  inscrivere  nei  ruoli  della  Guardia  Nazionale,  dicendogli  che  gli  uomini 
di  buona  volontà  erano  più  necessarii  in  Napoli,  che  altrove.  Ed  era  vero.  Per  tutto  quel 
periodo  di  rivoluzione  egli  fu  uno  dei  più  zelanti  militi  della  Guardia,  in  cui  si  distinse, 
e per  due  volte  fu  nominato  ufficiale. 

Fra  le  armi  adunque  cominciarono  a spuntare  le  prime  idee  dei  suoi  quadri.  Ed  il 
lavoro  che  espose  nella  prima  Promotrice  di  Napoli,  fu  un  Garibaldi  a cavallo  soffermato 
pensieroso  innanzi  ad  un  gruppo  di  cadaveri  garibaldini  e borbonici  confusi  insieme  , la 
qual  vista  lo  contrista  e gli  fa  deplorare  la  trista  necessità  di  quella  guerra  fratricida. 
Questo  quadro  fu  acquistato  dal  signor  conte  Tasca  a Palermo. 

Contemporaneamente  dipinse  una  piccola  tela  rappresentante  un  episodio  della  rivo- 
luzione di  Palermo  , che  fu  comprato  da  quella  Società  promotrice.  Un  terzo  quadro  di 
occasione  fu  il  Garibaldi  a Caprera , ritratto  del  generale  da  lui  visto  ed  approvato.  Di 
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quel  dipinto  la  defunta  poetessa  Laura  Beatrice  Oliva  Mancini  volle  farne  una  copia,  che 
tuttora  si  conserva  in  casa  Mancini. 

Ma  il  quadro  più  importante  di  attualità  che  abbia  dipinto  il  de  Nigris  è stato  / 
morti  di  Mentana  , che  per  ironia  intitolò  Les  merveilles  da  Chassepot.  Questo  di- 
pinto che  oggi  si  può  ammirare  nella  sala  della  pinacoteca  provinciale , ebbe  uno  splen- 
dido successo,  perchè  rispondeva  al  sentimento  nazionale  vivamente  ferito  dalla  prepotenza 
straniera.  I garibaldini , già  cadaveri , a mucchi  coprono  il  terreno  ; nel  fondo  un  prete 
guarda  contento  1’  opera  dei  francesi.  Tutto  è bello  in  questo  quadro  , V insieme  come  i 
particolari  accuratissimi,  la  vivacità  dei  colori  come  la  verità  delle  intonazioni.  Al 
solo  guardarlo  si  scorge  che  fu  dipinto  con  1’  intelligenza  dell’  artista  unita  al  cuore  del 
patriotta. 

A parte  questi  lavori  di  un  genere  particolare  e che  io  dirò  appartenere  alla  pittura 
storica  contemporanea  , il  de  Nigris  ci  ha  dato  numerosi  dipinti  di  pittura  di  genere  , 
cioè  riproduzioni  delle  scene  della  vita  reale.  Mi  piace  enumerarne  alcune  , tutte  per  un 
verso  o per  l’altro  degne  di  encomio.  Esse  sono:  La  mano  del  ladro , I gìuocatori  al  lotto, 
La  sventura  oltraggiata,  Fanciulli  pompeiani  dopo  la  lesione,  LI  banco  dei  pegni , 
Donna  e vino,  Flagrante  crìmine,  ed  altri. 

Alla  mostra  nazionale  di  Napoli  del  1877,  espose  un  piccolo  quadro  \ L’ultima  messa, 
che  attirò  V attenzione  di  tutti  gli  intelligenti  e venne  subito  acquistato  da  S.  M.  il  Re 
Vittorio,  per  la  Pinacoteca  di  Capodimonte. 

Rappresenta  la  porta  di  una  chiesuola  in  un  giorno  di  domenica  quando  i conta- 
dini si  affollano  per  ascoltare  l’ultima  messa.  I ritardatari  sono  numerosi  e quindi  la  pe- 
sante portiera  è a metà  rialzata  da  quelli  che  vi  si  nascondono  dietro  e dei  quali 
si  veggono  solo  gambe  e piedi.  Però  d’accanto  ci  son  figurine  molte,  d’ uomini  e donne, 
e fra  essi  un  contadino  che  a capo  scoperto  è giunto  sul  limitare  dell’  uscio  e per  la 
cavezza  tiene  un  asino  carico  di  cavoli.  Nulla  di  più  reale  , di  più  esatto.  È una  scena 
facile  a verificarsi  nei  costumi  napoletani , che  si  può  vedere  tutte  le  domeniche , ed 
il  de  Nigris  l’ha  resa  con  rara  perfezione  senza  abbellirla  e senza  guastarla.  Questo  di- 
pinto che  procurò  all’autore  il  diploma  di  professore  onorario  del  nostro  Istituto  di  Belle 
Arti,  fu  poi  esposto  alla  mostra  internazionale  di  Parigi  del  1878  e vi  destò  molta  at- 
tenzione, tanto  che  tutta  la  stampa  francese  prodigò  al  de  Nigris  lusinghieri  articoli,  ed 
il  professore  d’ estetica  all’  Istituto  di  Francia , signor  Charles  Blanc , ne  fece  accurata 
disamina. 

Altro  dipinto  molto  importante  fu  mandato  dal  De  Nigris  alla  Promotrice  di  Napoli 
del  1879;  ha  per  titolo:  Servite  Domino  in  laetitia.  Raffigura  un  nerboruto  prete,  che 
mollemente  sdraiato  in  una  sedia  a bracciuoli , coi  piedi  accanto  al  camino  ed  il  gomito 
appoggiato  ad  una  tavola  piena  di  ghiottonerie,  finge  di  leggere  il  breviario.  Guarda  in- 
vece con  compiacenza  una  tarchiata  e simpatica  servetta  dai  biondi  capelli , che  in  at- 
teggiamento provocante  gli  porge  una  tazza  di  caffè.  Tutto  ciò  che  si  vede  in  questo 
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quadro  è di  meravigliosa  esattezza,  e Nicola  Lazzaro  nelle  sue  Impressioni  dellarte  in 
Napoli , l’ha  posto  giustamente  fra  i migliori  lavori  di  quella  mostra. 

A tutti  questi  dipinti  si  possono  aggiungere  un  gran  numero  di  piccoli  quadretti  di 
natura  morta  e di  costumi  napoletani,  eseguiti  per  negozianti  esteri  e nazionali,  come  pure 
un  buon  numero  di  ritratti  ed  altri  lavori  di  minore  importanza. 

Certamente  il  de  Nigris  non  va  fra  i primi  dell’arte  napoletana,  ma  nessuno  sconosce 
come  egli  sia  artista  coscienzioso,  fedele  riproduttore  del  vero,  pieno  d’ ispirazione  e che 
tiene  degnamente  un  posto  fra  i migliori.  Di  lui  non  è molto  a sperare  altro  progresso, 
ma  il  già  fatto  è sufficiente  perchè  i posteri  non  abbiano  a dimenticarlo. 


Ignazio  Perricci  nacque  a Monopoli  nel  dicembre  del  1834  da  famiglia  di  piccoli 
proprietarii  di  campagna,  che  vivevano  del  proprio,  ed  a cui  non  mancavano  gli  agi  della 
vita.  Non  avea  che  pochi  anni  quando  perdè  il  padre  ; la  madre  passò  a seconde  nozze 
col  custode  della  cattedrale  del  paese,  ed  il  Perricci  fu  messo  a scuola  col  proponimento 
di  lasciargli  apprendere  tanto  che  bastasse  agli  usi  quotidiani  della  vita.  Ma  le  lettere  , 
quali  che  fossero  in  quei  tempi  ed  in  quelle  scuole,  non  erano  la  sua  predilezione  e,  pur 
essendo  dotato  di  un  carattere  docile  e benevolo,  era  la  disperazione  dei  suoi  maestri. 

Nel  1848  essendo  stato  chiamato  dagli  amministratori  della  chiesa  di  Monopoli 
un  tal  Conti , decoratore  milanese , a rifarvi  i lavori  a stucco,  il  Perricci  lasciò  la 
scuola  per  porsi  ad  impastar  lo  stucco.  Entrato  ben  presto  nelle  simpatie  del  Conti, 
per  la  bonomia  del  suo  temperamento  e per  la  sua  grande  attitudine  al  lavoro  si  ebbe 
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da  questo  le  prime  lezioni  di  disegno  ornamentale  , e quando  furono  finiti  i lavori , es- 
sendo a ciò  inabile  il  Conti,  fu  affidato  al  Perrici  di  dipingere  sulle  pareti  del  presbiterio 
quattro  figure  di  profeti,  che  vi  si  veggono  tuttavia,  e qualunque  esse  sieno,  sono  certo 
gran  che  per  un  ragazzo  a sedici  anni. 

Sorse  allora  l’idea  di  mandarlo  a Napoli  a studiare  pittura , ma  i mezzi  mancavano  , 
e la  madre  ipotecò  la  sua  casetta  e potè  affidare  alle  cure  di  un  trainante  molto  cono- 
sciuto e stimato  nel  paese  , il  figlio  Ignazio  , pel  quale  da  quel  momento  comincia  una 
nuova  vita,  in  un  nuovo  mondo,  con  pochi  mezzi,  pochi  amici  e ricco  soltanto  di  buona 
volontà  e di  costanza.  Egli  non  aveva  allora,  come  non  ebbe  mai  in  seguito  , uno  scopo 
prefisso  innanzi  a sè,  avea  la  voglia  di  lavorare  perchè  amava  l’arte,  che  egli  non  com- 
prendeva ancora,  e lavorò,  lavorò,  cominciando  a far  l’operaio.  Dopo  sei  mesi , quando  fu- 
rono finiti  i denari  che  aveva  portato  con  sè,  guadagnava  la  sua  giornata,  che  gli  bastava 
alla  sussistenza  quotidiana. 

I primi  tempi  della  sua  dimora  a Napoli  furono  spesi , come  lo  possono  essere  da 
ognuno.  Una  lettera  di  raccomandazione  pel  Molinari  lo  avea  fatto  entrare  nel  suo  studio 
ed  in  breve  divenne  il  suo  coadiutore  ed  amico  , frequentò  per  soli  sei  mesi  1’  Acca- 
demia di  Belle  Arti;  ebbe  una  predilezione  speciale  per  l’arte  decorativa,  e nel  1855, 
all’età  di  21  anno , lo  troviamo  a dirigere  i lavori  di  decorazione  alla  Favorita , che  al- 
lora si  restaurava  e che  il  Gagliani  avea  assunto  di  menare  a termine.  Dopo  di  che  , 
per  conto  del  medesimo  Gagliani,  diresse  i lavori  di  restauro  decorativo  alla  chiesa  di  S. 
Brigida. 

Tutti  sanno  quali  erano  le  condizioni  della  vita,  pei  giovani  in  Napoli,  in  quegli  anni 
che  precedettero  il  1860  ; i sospetti  della  polizia  non  lasciavano  in  pace  nessuno  , nem- 
meno chi  non  s’immischiava  neanche  col  pensiero  nella  politica  e nelle  cose  pubbliche. 

II  Perricci,  in  parte  perchè  intento  all’arte  sua  ed  all’  avvenire  , in  parte  per  la  na- 
tura del  suo  carattere  tranquillo  e non  curante  di  tutto  ciò  che  gli  si  agitava  intorno,  re- 
stava perfettamente  estraneo  a quanto  avveniva.  L’agitazione  che  era  nell’animo  di  tutti, 
non  lo  distoglieva  dal  pensare  al  lavoro,  e nel  1857  essendosi  messi  a concorso  i lavori 
di  restauro  alla  Vicaria,  egli  prese  parte  alla  gara,  e vinse.  Avea  allora  ventitré  anni  ; i la- 
vori dovevano  cominciare  nella  primavera  del  1858  ed  intanto  il  Perricci  lavorava  col 
Gagliani.  La  sera  del  9 marzo  1858  era  andato  al  caffè  per  parlare  col  Gagliani, 
allorquando  , come  avvenne  in  molti  caffè  di  Napoli  in  quella  sera  e nelle  seguenti , si 
presentarono  i poliziotti  per  arrestare  i giovani  provinciali  che  erano  il  seme  della  rivo- 
luzione. Il  Perricci  fu  preso  con  gli  altri  e messo  nelle  carceri,  della  Vicaria.  Strana 
coincidenza  ! invece  di  andarvi  per  restaurare  le  pitture  rose  dal  tempo,  vi  era  trascinato 
come  compromesso  politico.  Uscito  per  impegni  dell’architetto  Riegler,  restaurò  le  pareti 
e rifece  la  soffitta  nel  medesimo  stile  che  appariva  dai  ruderi  che  n’  erano  rimasti , ed 
il  Molinari  vi  fece  le  figure. 

La  stima  per  lui  e per  la  sua  valentia  cresceva  ogni  giorno  e col  Molinari  fu  chia- 
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mato  dal  Travaglini  a decorare  la  chiesa  massima  di  Troia,  che  egli  fece  in  un  simpatico 
stile  bizantino  e che  il  Molinari  compì  con  le  sue  figure. 

Sempre  intento  all’arte  sua  e al  suo  miglioramento,  a cui  spesse  volte  ha  sacrificato 
gli  interessi  personali  e di  famiglia,  nel  1860  con  altri  membri  della  Società  dei  deco- 
ratori napoletani,  che  ripetute  volte  lo  nominarono  loro  presidente  ed  il  quale  onore  egli 
sempre  rifiutò  , contribuì  grandemente  all’impianto  e buon  andamento  delle  scuole  artisti- 
che serali  di  disegno  ornamentale  , e quando  queste  furono  incorporate  alle  società  ope- 
raie, il  comitato  della  società  centrale  nel  1866  lo  onorò  di  una  medaglia  commemorativa. 

Nel  1861  si  apriva  per  la  prima  volta  l’Esposizione  promotrice  di  Belle  Arti,  dove 
il  Perricci,  pur  divenuto  un  bravo  pittore  di  quadri  da  cavalletto,  espose  il  Savonarola, 
che  fu  acquistato  dal  municipio  di  Napoli  e che  tuttora  si  può  vedere  in  una  delle  sale 
del  palazzo  Municipale. 

Nel  1862  anche  in  compagnia  del  Molinari  si  recò  a Trani  a decorarne  il  teatro,  di 
cui  fece  il  salone  con  un  gusto  così  squisito  che  è rimasto  sempre  uno  dei  migliori  e 
più  eleganti  teatri  della  provincia.  Tornato  a Napoli,  decorò  il  Teatro  Nuovo,  e per  conto 
del  Maieroni  fece  il  comodino  pel  Fondo.  La  storia  artistica  di  questa  ultima  metà  di 
secolo  dirà  quello  che  il  Perricci  abbia  fatto  nell’arte  ed  il  valore  delle  sue  opere  , che 
da  quest’  epoca  divengono  tanto  numerose  , che  è difficile  poterle  tutte  menzionare.  Per- 
ciò non  mi  assumo  questo  compito  e dirò  solamente  , a grandi  tratti , come  ho  fatto 
finora , delle  principali , che  il  pubblico  può  vedere  tutti  i giorni.  E questa  rassegna 
fatta  a volo  , forse  sarà  bastevole  a servir  di  tema  per  un  lavoro  di  più  gran  mole  e 
fatto  con  quella  perizia  che  io  non  possiedo  e che  si  richiede  per  dimostrare  quello  che  io 
ora  semplicemente  affermo,  cioè  che  il  Perricci,  come  mi  ripeteva  un  suo  collega,  va- 
lente pittore,  è un  ingegno  artistico  nato.  Per  lui  la  forma  non  ha  difficoltà,  tutto  sta  che 
si  decida  ad  incarnare  un  pensiero  , e sia  questo  figurativo , decorativo  , architettonico  o 
anche  scultorio,  egli  vi  s’accinge  e vi  riesce  con  quella  precisione  e con  quella  squisitezza 
che  può  imprimere  un  forte  ingegno  e una  fortissima  volontà. 

Nel  1865  il  senatore  Fiorelli  ed  il  comm.  Ruggiero  lo  invitarono  a decorare  diverse 
sale  al  Museo  Nazionale,  ed  anche  questo  lavoro  in  cui  si  mostrò  l’abilità  personale  del 
Perricci,  per  essere  d’  uno  stile  tutto  suo,  fu  molto  bene  accetto  al  pubblico  e da  coloro 
che  avevano  avuto  la  buona  idea  di  affidarglielo. 

La  fama  artistica  del  Perricci.  era  già  assodata  quando  nel  1869  si  bandì  il  con- 
corso pel  posto  di  professore  di  disegno  decorativo  nell’  Istituto  di  Belle  Arti  di  Na- 
poli , e non  è meraviglia  se  egli  non  ebbe  competitori  e se  ottenne  il  posto  dietro  un 
concorso,  dirò  così,  fatto  prò  forma.  Nel  medesimo  anno  collaborò  col  Morelli,  con  1’  Al- 
vino, Bobbio  e Francesconi  al  concepimento  e direzione  della  culla  per  il  Principe  di 
Napoli,  lavoro  condotto  a termine  dalla  valentia  di  diversi  bravi  artisti  napoletani,  e nel 
7 dicembre  veniva  nominato  cav.  della  Corona  d’Italia  per  l’opera  prestata  in  tale  insigne 
lavoro. 
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Poco  tempo  dopo  lo  stesso  Morelli  lo  invitò  a decorare  il  sipario  del  teatro  di  Salerno 
che  egli  avea  concepito  e di  cui  fece  la  parte  figurativa.  Nel  medesimo  turno  di  tempo 
fece  due  saloni  al  palazzo  Vonwiller.  Il  barone  Compagna  lo  volle  a Corigliano  in  Calabria 
per  decorare  il  suo  palazzo. 

Nel  1870,  tornato  appena  da  Gragnano  ove  aveva  eseguito  il  ristauro  della  chiesa,  dal 
Mantese  fu  prescelto  a decorare  la  sala  del  Consiglio  provinciale  , lavoro  condotto  a ter- 
mine in  brevissimo  tempo.  Per  commissione  pure  del  Mantese  eseguì  il  progetto  del  mo- 
numento ai  fratelli  Cairoli  al  Camposanto  e Y altro  di  un  palazzo  che  il  Mantese  dovea 
costruire  alla  Salita  Museo. 

Nel  1871  fece  la  ancona  della  cattedrale  e nel  1873  concorse  per  il  teatro  di- Foggia. 
La  pianta  fu  giudicata  eccellente  , il  progetto  ottimo  ed  artistico  molto  , ma  perchè  il 
Perricci  non  ha  saputo  mai  intrigare , fu  posposto  ad  altri.  Egli  che  non  si  è mai  arre- 
stato dopo  un  trionfo  od  una  sconfitta,  si  pose  a lavorare  e compì  le  decorazioni  al  Pa- 
lazzo Bovino  , decorandovi  a rilievo  il  grande  salone  , dipingendo  a figure  la  soffitta  e il 
fregio  superiore,  ed  ornando  le  altre  sale. 

Chiamato  nel  1873  dall’ egregio  ingegnere  Petagna,  per  ordine  dell’amministrazione 
della  Reai  Casa  a Roma,  a decorare  alcune  sale  al  Quirinale,  vi  ritornò  nel  1876  per 

farvi  la  sala  da  ballo.  Prese  l’appalto  dei  lavori,  e,  con  celerità  sorprendente,  — in  soli 

sette  mesi,  — condusse  a termine  un  lavoro  che  avrebbe  richiesto  molto  più  tempo  e fasti- 
dio. La  sala  è sullo  stile  Luigi  XV , la  decorazione  e le  figure  son  sue , e giunse 
pure  a fare  la  modellatura  della  mobilia  che  dovea  servire  agli  intagliatori  per  1’  unità 
dello  stile.  Solamente  le  figure  sugli  specchi  son  fatte  del  De  Criscito,  chiamato  in  aiuto 
da  lui  medesimo. 

Nel  1877  si  apriva  la  grande  Esposizione  di  Belle  Arti  in  Napoli  ed  il  Perrici  fu  nomi- 
nato membro  del  giurì  per  l’accettazione  delle  opere.  Vi  espose  un  progetto  architettonico 
decorativo  per  la  sala  d’Èrcole  al  palazzo  Reale  di  Napoli  e fu  premiato.  S.  M.  Vittorio 

Emanuele  lo  decorò  della  croce  de’  S.  Maurizio  e Lazzaro  per  la  solerzia  e disinteresse 

mostrati  come  membro  del  consiglio  direttivo. 

Nello  stesso  1877  tornò  a Roma  per  decorare  una  sala  adiacente  alla  sala  da  ballo 
fatta  un  anno  prima.  Anche  in  quell’occasione  fu  l’impresario  dei  lavori,  ne  condusse  a ter- 
mine la  parte  decorativa,  ed  il  Maccari  fece  soltanto  le  figure  del  soffitto  Tornato  a Napoli 
nel  1879,  decorò  con  un  gusto  squisito  la  sala  per  la  Società  Storica  napoletana,  e si 
ebbe  le  lodi  e la  riconoscenza  degli  illustri  scienziati  che  compongono  quel  dotto  consesso. 
Nel  medesimo  tempo  si  accinse  a concorrere  pel  monumento  a Vittorio  Emanuele  a Torino. 
Concepì  l’ idea , la  fecondò  da  solo  , da  solo  modellò  in  cera  un  bozzetto  alto  due  metri 
con  una  valentia  da  provetto  scultore.  Osservato  il  suo  lavoro,  fu  trovato  bellissimo  (ma 

non  fu  scelto).  È questo  il  monumento  appunto  che  è riprodotto  nel  suo  disegno.  Il  boz- 
zetto trovasi  nel  Museo  Civico  della  città  di  Torino  , a cui  egli  lo  donò  , ed  il  Muni- 
cipio di  Torino  forse  credette  di  far  giustizia  ad  Ignazio  Perricci , mandandogli  come 
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ricordo  della  città  di  Torino,  votato  all’  unanimità , un  adornllo  commemorativo  d’  oro  e 

7 7 o 

platino. 

Già  da  molti  anni  il  Terricci , essendo  morto  il  padrigno , avea  ritirato  a Napoli  con 
sè  la  madre,  che  fino  a questo  punto  avea  assistito  da  lontano  ai  trionfi  del  figlio.  Dopo 
finiti  i lavori  a Roma  egli  tornava  a Napoli  nel  1878.  La  madre  si  ammalò  con  una 
bronchite  ed  in  tre  giorni  passò  a miglior  vita  , circondata  da  tutte  le  cure  e da  tutti 
i conforti  ; ed  esalando  l’ultimo  respiro  dovette  ricordarsi  del  suo  passato  e di  quello  del 
figlio  e benedire  certamente  il  momento  in  cui  le  venne  l’ idea  di  ipotecar  la  casa  e di 
ridursi  alla  miseria  per  non  lasciare  sul  lastrico  del  paese  natio  un  uomo  a cui  era  ri- 
serbata la  gloria  ed  un  avvenire  onorato. 

Una  delle  note  più  caratteristiche  del  Perricci  è la  grande  attività  del  suo  in- 
gegno e della  sua  volontà.  Un  anno  prima  avea  esposto  il  suo  bozzetto  per  il  monu- 
mento a Vittorio  Emanuele  , nel  1880  si  ripresenta  a Torino  alla  grande  Esposizione 
Nazionale  di  Belle  Arti  con  due  quadri  ed  un  progetto  per  una  piazza  monumentale  a 
Roma  per  la  elevazione  del  monumento  stesso.  I due  quadri  sono  Fctone  tra  le  al- 
lieve di  Saffo  e La  Primavera.  Il  progetto  per  la  piazza  monumentale  ha  per  punto 
di  partenza  il  Quirinale  dalla  parte  della  via  Venti  Settembre  , tra  questa  e la  Via  Na- 
zionale ; l’ idea  era  di  fare  una  piazza  monumentale  moderna  dinanzi  al  Quirinale  che 
avrebbe  acquistato  un  prospetto  degno  della  sua  importanza  storica,  per  aver  servito  di 
ultima  dimora  al  primo  Re  d’Italia  e per  essere  destinato  a reggia  dei  futuri. 

Siamo  giunti  al  1880  ed  abbiamo  fatto  una  rapida  corsa  intorno  ai  principali  lavori 
del  Perricci  ; chi  voglia  poi  farsene  un’idea  completa,  riempia  i vuoti  che  vi  sono  tra  que- 
ste epoche  principali  con  un  lavoro  continuo  , di  tutti  i giorni  ; il  che  equivale  ad  una 
fecondità  artistica  grandissima,  quasi  incredibile  , come  ho  detto  in  altra  parte  di  questo 
bozzetto  biografico. 

L’ indifferenza  perfetta  di  tutto  ciò  che  è estraneo  all’  arte , come  fu  la  nota  carat- 
teristica nella  sua  giovinezza,  lo  è ancora  nell’  età  matura,  e la  sua  volontà  farà  ancora 
prodigi,  perchè  egli  vive  una  vita  di  lavoro  continuo  tra  pochi  amici  suoi  colleghi,  ed  in 
seno  alla  sua  famiglia. 


MICHELE  LENZI 


Michele  Lenzi  nacque  nel  18.34  a Bagnoli  Irpino  , paese  che  vanta  una  tradizione 
artistica.  Ivi  videro  la  luce  il  Cestara  ed  il  D’  Asti , pittori  non  spregevoli  dello  scorso 
secolo.  Tutti  i dipinti  della  principai  chiesa  di  Bagnoli,  sia  ad  olio  che  a fresco,  e ve  ne 
sono  di  bellissimi , furono  eseguiti  da  essi,  al  pari  del  coro , tutto  istoriato  con  fatti  del 
nuovo  e vecchio  Testamento,  ed  altri  lavori  importanti. 

Fu  tale  tradizione  , e le  opere  che  aveva  sott’  occhi , che  ispirarono  al  Lenzi  fin  da 
fanciullo  T amore  per  l’arte,  e che  lo  spinsero  ad  abbandonare  il  loco  natio,  ed  a venire 
in  Napoli  a studiare  la  pittura.  Scarsi  mezzi  somministravagli  la  sua  famiglia , poiché 
a malincuore  vedevalo  avviato  in  quella  carriera , ma  egli  non  s’  arrese  , e progredendo 
nell’arte,  ben  presto  si  trovò  in  posizione  di  non  aver  più  bisogno  d’ alcuno.  Fu  in  quel 
torno  che  la  sua  provincia  gli  dette  una  pensione  , della  quale  non  arrivò  a riscuotere 
nemmanco  il  primo  assegno  mensile  , preferendo  rinunziarvi  piuttosto  che  umiliarsi  ogni 
mese  col  padre  spirituale  dell’  Istituto  di  Belle  Arti.  In  questo  Istituto  incominciò  i suoi 
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studi,  ed  ebbe  a maestro  il  chiarissimo  Giuseppe  Mancinelli.  Poscia,  facendosi  più  destro 
nella  sua  professione,  lo  frequentò  poco  , ed  unitosi  ad  una  schiera  di  compagni  tentò 
la  nuova  via  dell’arte,  che  allora  facea  capolino  avendo  a guida  gl’illustri  Palizzi  e Mo- 
relli. Fu  dei  primi  in  Napoli,  che  incominciò  a mostrarsi  con  quadri  di  genere  e di  co- 
stume, giusta  l’intenzione  della  nuova  scuola  : abbandonando  totalmente  i precetti  accade- 
mici , e prendendo  a guida  la  natura.  Ed  infatti,  solo  o in  compagnia  di  qualche  amico 
eseguiva  studi  di  paese  nella  sua  Bagnoli , o in  altri  luoghi  lontani  da  Napoli.  Tale 
trasformazione  nell’  arte  napolitana  fu  riconosciuta  anche  a Milano  , e quella  Gazzetta 
Ufficiale  riproduceva  un  articolo  dell’  Omnibus  di  Napoli  (1859)  a proposito  della  scuola 
napolitana  ; e notando  la  rivoluzione  che  vi  avveniva,  diceva  : 

« Nè  vi  debbo  tacere  di  uno  sciame  di  giovani,  che  battono  forse  meglio  dei  vecchi 
« una  via  vera,  sentita,  originale.  Essi  sono  il  Celentano,  che  pecca  di  roseo,  Sagliano, 

« Labadessa,  Ponticelli,  Lenzi,  Cefali,  Lamonica,  Tedisco,  ecc.  » 

Nel  1860  il  nostro  artista  lasciava  i pennelli  per  prendere  il  fucile  del  garibaldino  , 
ed  ebbe  a combattere  contro  i briganti. 

Si  ritirò  col  grado  di  sottotenente  , e datosi  di  nuovo  all’  arte,  contribuiva  colle  sue 
opere  a rendere  interessanti  le  esposizioni  della  Promotrice  di  Napoli , ove  man  mano 
esponeva  11  ritorno  del  garibaldino , Il  racconto  della  nonna , il  Quod  super  est  date 
pauperibus , I primi  passi  del  fanciullo,  ecc.,  ecc.  Nè  trascurava  di  rispondere  all’appello 
delle  Esposizioni  nazionali,  come  quelle  di  Firenze,  Parma,  Napoli  , Torino  e Milano. 
Fu  nel  1871  che  il  Consiglio  provinciale  di  Avellino  commette  vagli  un  gran  quadro  da 
eseguirsi  su  di  un  bozzetto  eh’  espose  nell’  Esposizione  nazionale  artistica  industriale  ivi 
apertasi  in  quell’anno.  Il  soggetto  era:  Il  ritorno  da  Monte  Vergine , in  cui  doveva 
raffigurare  i più  belli  e pittoreschi  costumi  della  sua  provincia.  11  Lenzi  dovette  rinun- 
ziare alla  vistosa  commissione  per  le  inesatte  interpretazioni  che  le  furono  date  da  una 
parte  del  Consiglio  stesso. 

Dei  lavori  sopra  citati  quello  che  maggiormente  incontrò  il  plauso  del  pubblico  napoli- 
tano , furono  I primi  passi  del  fanciullo.  Ed  ecco  come  il  giornale  La  Patria  , nella 
sua  appendice,  1868,  si  esprime  su  tale  dipinto  : 

« Guarda  curiosa  contraddizione  ! Il  feroce  tenente  , che  nelle  guerre  civili  condan- 
« nava,  quasi  nulla  fosse,  un  quattordici  persone  alla  fucilazione  ed  assisteva  al  supplizio 
« barzellettando  e fumando  impassibilmente  : nel  dipingere  poi  si  compiace  di  scene  caste, 
« poetiche , gentili , famigliavi  ; è pieno  di  affetto  per  la  vita  provinciale  : sa  idealizzare 
« quella  goffaggine  e te  ne  innamora.  Su  questa  tela  egli  ritrae  la  figliola  maritata  ed 
« il  genero  che  portano  ai  genitori  il  nipotino,  il  quale  ha  il  suo  bravo  corno  di  corallo 
« per  la  iettatura  al  collo.  La  giovane  madre  vanitosa,  buttato  lo  scialle  su  di  una  seggiola 
« accanto  al  vecchio  padre  che  interrompe  le  sue  scritture , spoglia  il  bimbo  e lo  fa 
« camminar  per  la  stanza,  verso  un  par  di  aranci  ed  un  pupazziello  con  la  carrozzina, 
« che  son  per  terra.  Frattanto  la  nonna  e gli  altri  figli,  rimasti  in  casa , stanno  inna- 
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« morati  a guardarlo  , e la  domestica  apre  in  fondo  F armadio  a cristalli  per  cavarne 
« tazze  e bicchierini  da  rosolio. 

« Le  figure  del  quadro  sono  tutte  tipiche  e naturali , tanto  che  sembran  ritratti  ; 
« anzi  io  sospetto  che  alcune  di  esse  sieno  di  persone  della  famiglia  del  pittore. 

« La  testa  della  nonna  e della  madre  che  segue  il  bimbo  con  le  braccia  aperte  , 
« non  lascian  proprio  nulla  a desiderare,  come  pure  l’esattezza  nella  scelta  e l’evidenza 
« nella  esecuzione  degli  accessori.  Bel  colore  , un  fare  pastoso,  larghezza  nei  piani.  Dalle 
« maniche  di  seta  rossa  della  madre,  al  calendario  appeso  al  muro  , tutto  è vero,  logico, 
« perfetto.  » 

Questo  quadro  fu  acquistato  dalla  Provincia  di  Napoli. 

Il  Lenzi  disegna  benissimo  , e con  facilità  sorprendente,  i piatti  a fumo.  Anzi  può 
dirsi  che  di  tal  genere  di  pittura  egli  sia  stato  l’iniziatore  e capo  di  quella  scuola  che 
poscia  ha  dato  all’  arte  napoletana  il  Vetri , il  Sangiovanni  ed  altri  valenti  giovani. 
La  pittura  a fumo  o meglio  il  disegnare  sui  piatti  ed  altre  ceramiche  affumicate  pre- 
senta difficoltà  non  lievi  sia  per  ottenere  la  tonalità , come  i chiaroscuri.  Il  Lenzi  su- 
perando con  abilità  ed  ingegno  tutte  le  difficoltà  prende  nella  storia  dell’  arte  moderna 
un  posto  degno  di  nota,  che  non  bisogna  dimenticare.  Due  anni  sono,  nella  trattoria  del 
Lepre  in  P^oma , al  finir  della  mensa , si  presentavano  i piatti  nuovi  a Lenzi , e la 
candela  pronta  ; egli  cavava  i pennellini , ed  in  un  batter  d’  occhio  il  piatto  era  bello  e 
disegnato. 

Fin  dal  1860  strinse  col  Martelli  amicizia  più  che  fraterna,  e di  tale  stampo  che 
difficilmente  troverassi  l’eguale.  Insieme  incominciarono  a tentare  la  pittura  sulla  maio- 
lica ed  a fare  quegli  esperimenti  che  spesso  davan  loro  amari  disinganni. 

Avvenne  una  volta  che  Lenzi  riprodusse  su  di  un  piatto  un  suo  soggetto  che  aveva 
trattato  ad  olio  : I primi  rudimenti  della  calza.  È una  vecchietta  che  impara  ad  una 
fanciullina  a far  la  maglia.  I risultati  che  i due  amici  incominciavano  ad  ottenere  , ani- 
marono il  Lenzi  a tentare  qualche  cosa  di  più  difficile  e dipinse  quel  piatto.  Con  che 
palpiti  lo  portò  a cuocere  ! Giunto  il  giorno  che  doveva  ritirarlo  , il  fabbricante  di  sto- 
viglie a cui  l’aveva  portato,  uomo  ignorante  e brutale,  gli  disse  che  il  piatto  erasi  rotto 
nel  fuoco.  Il  Lenzi  chiedeva  almeno  i frantumi,  e quello  a rispondere  cinicamente  che  si 
eran  buttati  via.  Finì  col  non  pensarci  più  , vedendo  che  non  c’  era  riparo  contro  quel 
furto  di  nuovo  conio. 

Dopo  tre  anni  quel  fabbricante  ritornò  dal  Lenzi , e come  se  nulla  fosse  , gli  chiese 
due  paesaggi  dipinti  ad  olio  , ed  un  S.  Antonio  abate.  Chiedeva  , unitamente  alla  sua 
moglie , un  risparmio  , ma  il  Lenzi  teneva  duro  ricordandosi  del  piatto  ; si  fu  allora  che 
non  potendolo  impietosire  altrimenti,  confessarono  di  aver  essi  il  piatto  ; aggiungendo 
come  giustifica  , che  se  l’eran  tenuto  nell’  idea  che  rappresentasse  una  Sant’  Anna  colla 
Madonna.  Al  Lenzi  non  parve  vero  di  ricuperare  il  compianto  piatto,  e fece  loro  tutti  i 
risparmi  che  vollero. 
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Oggi , sindaco  del  suo  paese , il  Lenzi  vive  poco  nel  campo  artistico  ; pure  i piatti, 
esposti  all’ultima  mostra  artistica  di  Torino,  ebbero  un  vero  successo. 

Egli , con  il  solo  fumo  , sa  ottenere  effetti  di  luce  difficili  ad  aversi  con  il  colore,  e 
spesso  l’intonazione  dei  suoi  soggetti  è delle  più  care  e delle  più  gentili. 

Piccolo  di  statura,  tutto  irto  di  peli,  poco  curante  del  vestire,  il  Lenzi,  con  le  ter- 
ribili storie  del  brigantaggio,  alla  cui  estirpazione  si  adoperò  energicamente  , fa  ricordare 
il  tipo  di  Han  d’ Islanda  di  Vittor  Hugo.  Tuttavia  egli  è un  artista  di  cor  gentile,  di 
sentimento  delicato,  il  cui  nome  sarà  sovente  ricordato  nella  storia  dell’arte. 


GUSTAVO  NACCIARONE 


— ►* — — • - — 


Nacque  in  Napoli  nel  1836.  Suo  padre  era  professore  di  musica  , e notiamo  che  il 
Nacciarone  ha  in  sua  famiglia  un  fratello,  L.  Nacciarone,  valente  musicista,  uno  dei  più 
distinti  pianisti  napoletani. 

Gustavo  Nacciarone,  avendo  tendenza  per  l’arte  del  disegno  , fu  da  suo  padre  messo 
scuola  del  professor  Bonolis,  maestro  in  quei  tempi  rigidissimo  per  sostener  1’  arte  ac- 
cademica, per  quanto  egli  studiasse  anche  abbastanza  il  vero. 

In  quei  di  la  rivoluzione  artistica  faceva  già  capolino  , e Domenico  Morelli , allora 
giovanissimo  e da  pochi  conosciuto,  dava,  ora  in  un  modo  , ora  in  un  altro  , segni  nel- 
l’arte di  una  nuova  fede,  di  una  nuova  luce.  Il  romanzo  subentrava  alla  forma  prestabilita 
accademica , la  natura  ed  il  dramma  la  vincevano  sulla  formola  arcadica.  Qualche  boz- 
zetto, qualche  pensiero  segnato  nelle  pagine  di  un  album,  erano  i barlumi  della  nuova  luce 
che  stava  per  ispuntare.  La  lettura  di  Byron  , di  Shakespeare  e d’altri,  arricchiva  la 
mente  del  Morelli  e la  tavolozza  s’imbeveva  di  nuove  armonie  ; la  verità  della  situazione, 
il  dramma  vero  delle  passioni,  aveva  già  un  eco  in  qualche  giovane  sensibile  che  intuiva, 
che  presentiva  la  rivoluzione  che  doveva  accadere. 

Ogni  religione  ha  i suoi  apostoli. 

Il  Nacciarone,  giovanissimo,  studiava  dunque  col  bravo  Bonolis  le  teorie  e le  formole 
dell’accademia  arcadica,  quando  un  bel  giorno  vide  in  casa  di  certi  suoi  amici  un  boz- 
zettuccolo  di  un  certo  Morelli , che  rappresentava  una  scena  di  corsari , che  rapita  una 
giovane  donna , stanno  attoniti  intorno  ad  essa  e non  osano  insultarla , mentre  ella  è 
mezza  impazzita  alla  vista  del  padre  che  è legato  all’albero  di  una  nave.  Le  ricche  vesti 
e l’oro  e le  gemme  sono  già  in  preda  dei  corsari,  pochi  colpi  di  luce  pieni  di  emozione 
gettati  alla  rinfusa  su  questo  bozzetto , gli  danno  un’  aria  di  un  qualcosa  d’ incompren- 
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sibile,  e per  quasi  tutti  di  poco  rilievo.  Ma  il  Nacciarone  guarda  quella  macchia , ne  va 
in  estasi,  comprende,  intuisce  e dice  fra  sè,  questa  è l’arte,  ecco  l’arte,  ecco  l’avvenire! 
e con  lui  così  altri,  e poi  altri , e poi  — tutti  ! Addio  Bonolis  ! la  vertigine  s’  impadro- 
nisce dei  neofiti,  che  poi  divengono  martiri,  perchè  rifiutati,  negletti,  abbandonati. 

Passano  molti  anni , ed  il  Nacciarone  , vittima  di  sciagure  domestiche  , non  potendo 
procacciarsi  un  pane,  coll’arte  del  neofito,  si  dà  a far  l’ingegnere  e studia  notte  e giorno 
per  trarne  da  vivere.  Ma  nulla  riesce  a stornarlo  dall’arte,  quel  bozzetto  di  un  certo  Mo- 
relli lo  ha  scombussolato,  egli  non  può  ritornare  sui  passi  dell’antico,  ma  neppur  sa  ten- 
tare le  nuove  vie  dell’  avvenire.  Frattanto  le  sventure  gli  piombano  addosso,  la  lotta  di- 
viene fatale  ; non  è che  in  età  avanzata  che  egli  comincia  a fare  il  pittore. 

A stento  conduce  a termine  le  sue  tele  di  un  Geremia  profeta  , di  una  fioraia  in 
un  giardino  : egli  ama,  sente,  ma  le  sue  traversie  gl’inceppano  la  via.  Ma  la  rivoluzione 
artistica  è fatta , mille  campioni  sono  scesi  nell’  agone  , le  trombe  squillano  , la  vittoria 
non  può  mancare. 

Ed  ecco  il  Nacciarone  che  fa  strada  a molti  suoi  amici  ; oggi  trova  a quello  un  me- 
cenate , domani  scorge  un  nuovo  ingegno  e lo  presenta  a tutti  ove  può , e con  la  voce, 
con  F arte  , con  ogni  sua  possa,  aiuta,  conforta  chi  di  aiuto  e conforto  ha  bisogno.  Egli 
ha  l’ istinto  del  bene , e lo  adopera  nell’  aiutare  gli  altri  : Egli  vive  per  Morelli , giura 
per  Morelli , ed  oggi  soltanto  le  sue  sventure  hanno  un  po’  di  tregua.  Oggi  egli  studia 
e comincia  la  sua  carriera  d’artista.  Così  ammirammo  già  all’  Esposizione  di  Torino  delle 
figurine  sulla  spiaggia  di  Posillipo,  una  odalisca  dai  colori  smaglianti,  ed  alcune  graziose 
teste  di  donne,  come  quella  che  vedesi  a Capodimonte.  Sono  dipinte  con  simpatia  e ve- 
rità ; e finalmente  alla  mostra  della  Promotrice  di  quest’anno,  egli  ci  dà  un  bel  pensiero 
di  una  pompeiana  che  attingendo  l’acqua,  è spaventata  da  un  fumo  mefitico  che,  nunzio 
di  catastrofe,  sorge  dal  pozzo.  Bellissimo  tema,  svolto  con  molto  garbo. 

Auguriamo  a questo  artista  lunga  serie  di  opere  , sempre  migliori , e con  vera  com- 
piacenza gli  abbiamo  tessuto  questo  cenno  biografico,  perchè  è una  di  quelle  individualità, 
che  formano  come  l’anello  della  catena  che  lega  l’ultimo  periodo  storico  dell’arte  a quello 
attuale. 


GIOACHINO  TOMA 


Figlio  del  dottor  Pietro  Toma  e di  Pietrina  Strada,  nacque  a Palatina  in  Terra  d’O- 
tranto  nel  1838. 

Nella  fanciullesca  età  di  sei  anni  perdè  il  padre  ed  un  biennio  dopo  anche  la  madre.  La 
morte  di  questa  gli  fece  la  più  viva  impressione,  perchè  colla  apparenza  della  più  florida 
salute,  s’ inginocchiò  per  dire  il  rosario  , ad  un  tratto  gettò  un  grido  e cadde  rovescioni 
per  non  più  rialzarsi. 

Dopo  i funerali , i magistrati  chiusero  la  casa  ; e i tre  orfanelli,  una  bambina  e due 
fanciulli,  furono  condotti  presso  la  loro  nonna. 

Ebbero  per  tutore  il  fratello  della  defunta,  uomo  volgare,  senza  educazione  , non  po- 
tendo dirsi  tale  il  poco  che  aveva  appreso  nel  seminario.  La  sua  occupazione  prediletta 
era  il  giuoco  e vi  dissipò  quanto  possedeva.  Ammogliatosi,  lasciò  il  paese  conducendo  seco 
la  piccola  sorella  di  Toma,  senza  che  alcuno  potesse  impedirglielo.  I due  fratelli  restarono 
presso  la  nonna,  che  poco  se  ne  prendeva  cura,  sicché  Toma  trascurando  di  andare  alla 
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scuola,  giuocava  nelle  strade  coi  suoi  compagni,  e all’età  di  17  anni  aveva  tutte  le  di- 
sposizioni per  diventare  una  cattiva  lana. 

Una  sera , scoppiato  un  terribile  uragano  , cercò  rifugio  in  una  sala  di  bigliardo  , e 
mentre  aspettava  che  la  pioggia  smettesse  dal  cader  giù  a catinelle  , vide  passare  un 
uomo  a cavallo  , grondante  d’acqua  e senza  cappello.  Con  sua  grande  sorpresa  riconobbe 
nel  viandante  un  pittore  che  abitava  alla  distanza  di  otto  leghe  , e eh’  egli  di  tanto  in 
tanto  andava  a visitare.  Lo  invitò  ad  entrare  nel  caffè  e lo  persuase  a non  continuare 
il  suo  viaggio , offrendogli  ospitalità  nella  sua  casa , o piuttosto  in  quella  della  nonna. 
Si  affrettò  presso  di  lei , per  avvertimela , pregandola  a preparare  una  camera  pel  suo 
amico.  Ma  la  vecchia  lo  minacciò  col  manico  della  granata,  lo  scacciò  di  casa,  e gli  disse 
che  se  osava  condurvi  lo  straniero,  gli  avrebbe  chiuso  la  porta  in  faccia  e per  sempre. 

Il  povero  giovine  corse  dai  suoi  parenti  e dalle  sue  conoscenze,  raggranellò  12  car- 
lini, poco  piu  di  cinque  lire,  e con  tal  denaro  prese  in  affìtto  una  camera  in  un  albergo, 
vi  condusse  l’amico,  e quivi  passarono  uniti  un’allegra  serata. 

All’indomani  ritornò  presso  la  nonna,  ma  ella  lo  ricevette  ancor  peggio,  lo  percosse, 
gli  gettò  dei  piatti  sulla  testa , e lo  coprì  di  villanie.  Dopo  tale  scena,  egli  capì  che  la 

era  finita  per  lui  in  quella  casa,  e fattosi  coraggio  lasciò  il  paese  colla  scorta  di  soli  sei 

ducati.  Impiegò  otto  giorni  a fare  il  viaggio  da  Lecce  a Napoli , e durante  il  cammino 
si  nutrì  con  pochi  pezzi  di  pane. 

Giunto  in  Napoli,  si  trovò  senza  mezzi,  senza  conoscenze  , errava  per  le  vie  , igno- 
rando come  guadagnarsi  da  vivere  , quando  presso  il  Museo  vide  una  bottega  ov’  erano 
esposti  dei  quadri  ; n’  era  proprietario  un  pittore  , che  se  ne  stava  seduto  dinanzi  al 
suo  cavalletto.  Toma  entrò  risoluto  e dopo  pochi  preliminari  gli  fece  , piangendo,  il  rac- 
conto della  sua  istoria  e lo  pregò  di  prenderlo  in  qualità  di  servo.  Il  pittore  , commosso 
dalla  fresca  età,  e dallo  stato  d’abbandono  in  cui  era  il  giovine,  gli  promise  di  aiutarlo, 
ed  infatti  gli  procurò  un  posto  presso  uno  dei  suoi  amici , un  pittore  ornamentista  , in- 
caricato di  abbellire  le  pareti  del  palazzo  Reale  della  Favorita.  Sulle  prime  gli  furono  as- 
segnati diciotto  soldi  al  giorno  , ma  non  appena  ebbe  preso  un  po’di  pratica  nel  dipin- 
gere dei  trasparenti,  gli  fu  aumentato  il  salario  quotidiano. 

Una  sera  voleva  parlare  con  un  pittore,  un  conoscente  , che  d’  ordinario  trattenevasi 
in  un  caffè  ; vi  si  condusse  , ma  appena  entrato , il  caffè  fu  circondato  dai  gendarmi  e 
dalle  guardie  di  polizia.  Sulle  prime  furono  posti  tutti  in  istato  di  arresto  , poi  vennero 
liberati  parecchi,  ma  una  trentina,  del  cui  numero  era  il  Toma,  furono  condotti  nelle  pri- 
gioni della  Vicaria. 

In  quei  tempi  di  dispotismo  , s’ incarcerava  la  gente  senza  riguardi  e senza  ragione, 
ma  in  quell’  occasione  molti  riuscirono  ad  essere  liberati , non  così  il  povero  giovine  che 
mancante  di  protezione  e di  amici,  dovette  languire  in  prigione  per  un  mese  e mezzo. 

Alla  fine  un  gesuita  recossi  a visitare  uno  dei  detenuti,  e siccome,  per  non  venir  meno 
alla  sua  missione,  amava  saper  tutto,  s’informò  del  perchè  il  giovine  si  trovasse  in  prigione. 
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Toma  gli  raccontò  tutto  francamente  , il  che  piacque  al  gesuita  che  si  accorse  del- 
l’errore verso  quel  disgraziato  ; si  adoperò  per  lui,  e la  sua  protezione  fu  così  potente  che 
in  pochi  giorni  venne  scarcerato,  coll’ordine  di  lasciar  Napoli  entro  le  24  ore  e di  ritornare 
nella  città  nativa. 

Appena  libero  si  condusse  presso  il  prefetto  di  polizia  colla  speranza  che  lo  lasciasse 
rimanere  in  Napoli  ; ma  T ordine  era  perentorio , venne  esiliato  a Piedimonte  di  Alife. 
11  prigioniero  aveva  raggranellati  30  carlini  (12  lire  circa),  e questa  somma  formava 
tutto  il  suo  patrimonio. 

Comperò  una  cassetta  di  colori  e quattro  pezzi  di  tela  ; riunì  il  suo  bagaglio  , che 
consisteva  in  due  camice  e qualche  paio  di  calze  ; pose  il  tutto  entro  una  federa  di 
guanciale,  si  pose  in  viaggio,  e giunto  a Piedimonte  prese  alloggio  in  un  piccolo  albergo. 

Agitato , povero  , titubante , volle  alla  fine  provarsi  a dipingere  e posta  una  sedia 
sopra  un  tavolino  , lo  convertì  in  cavalletto.  Dipinse  un  S.  Pietro  ed  un  S.  Paolo  e li 
tenne  in  serbo  per  offrirli  all’  albergatore,  nell’atto  di  dimandargli  il  pagamento  del  fitto 
della  sua  stanza. 

L’ indomani  si  condusse  in  un  caffè  , ove  tutti  i benestanti  di  quel  piccolo  paese  si 
riunivano,  ed  espose  i due  quadri.  Confidò  i suoi  imbarazzi  ad  uno  di  quei  signori,  che  ne 
parlò  agli  altri,  e così  i due  quadri  furono  comperati  per  9 ducati  (38  lire  e 25  cent.). 
Posti  in  lotteria,  procacciarono  fama  all’  artista , tanto  che  varii  del  paese  si  fecero  fare 
da  lui  il  ritratto. 

In  tal  modo  per  lo  spazio  di  venti  mesi  guadagnò  da  vivere  nel  forzato  soggiorno  , 

ove  restò  fino  a che  il  duca  di  Laurenzana  s’interessò  di  lui,  e fattosi  garante  gli  ottenne 

di  ritornare  in  Napoli. 

Intanto  si  annunziava  la  Esposizione  di  Belle  Arti  del  1859;  vivissimo  gli  nacque  il 
desiderio  di  esporvi  un  qualche  suo  lavoro,  e in  pochi  giorni  fece  un  gran  quadro:  X Er- 
minia del  Tasso.  Questo  dipinto  piacque,  gli  fruttò  una  medaglia  d’argento,  e venne 
comperato  dalla  casa  reale  per  100  ducati  (lire  425),  sebbene  egli  lo  dica  ora  privo  di 

merito  ed  abbia  quasi  vergogna  di  tenerlo  per  suo.  Ma  io  credo  che  sia  troppa  modestia. 

Egli  spese  il  denaro  in  mezzo  ai  lazzaroni,  preparandosi  alla  rivolta,  ed  accompagnato 
da  questa  gente,  fu  uno  dei  primi  ad  attaccare  e a distruggere  la  polizia  borbonica,  qual- 
che giorno  dopo  che  Francesco  II  ebbe  data  la  costituzione. 

Si  fece  garibaldino  ed  ebbe  il  grado  di  sotto-tenente.  Il  17  ottobre  i borbonici  lo 
fecero  prigione  a Pettoranello  d’ Isernia  , e venne  condannato  alla  fucilazione.  Una  for- 
tunata combinazione  gli  salvò  la  vita  ; Cialdini  giunse  a tempo  , e liberato  potè  rag- 
giungere i suoi  compagni  d’  arme  , che  avevano  già  aperto  una  sottoscrizione  pei  suoi 
funerali  ! 

Quale  gioia  nel  rivederlo  sano  e salvo  ! il  denaro  raccolto  , invece  di  servire  per  i 
funerali  del  pittore,  fu  speso  per  un  buon  pranzo,  e col  rimanente  si  comperò  un  magni- 
fico pugnale  che  gli  fu  presentato  in  dono. 
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Dopo  la  guerra  si  dimise  dal  suo  grado  , e ritornò  a dipingere.  Ma  si  accorse  che 
sapeva  ancora  ben  poco  di  pittura.  Ricominciò  a studiare,  come  non  avesse  mai  preso  in 
mano  un  pennello  od  una  matita , e in  poco  tempo  fece  un  piccolo  quadro  che  rivelò 
l’ ingegno  di  cui  egli  era  dotato.  Il  dipinto  rappresenta  due  fanciulli , che  posti  sopra 
sedie  i ritratti  di  Vittorio  Emanuele  e Garibaldi,  scherzano  a fare  le  sentinelle  ; splende 
l’ illuminazione  innanzi  a loro  , quasi  ricordo  della  festa  nazionale. 

Questa  tela  piacque  all’  Esposizione  della  Promotrice , e gli  procurò  delle  commissioni 
di  soggetti  del  medesimo  genere. 

Alla  terza  Esposizione  della  Promotrice  mise  in  mostra  il  quadro  del  Rigoroso  esame 
del  Santo  Uffizio , e tutti  ne  fecero  gli  elogi! 

Ecco  quanto  ne  dice  egli  stesso  : 

« Gli  elogi,  invece  di  farmi  bene,  valsero  a spostarmi  dalla  mia  santa  calma  , impe- 
li rocchè  acceso  dalla  presunzione  di  mostrarmi  con  qualche  opera  più  importante,  perdei 
« un  anno  di  lavoro  senza  nulla  conchiudere  , e finiti  i mezzi  che  io  aveva  raccolti  con 
« tanta  economia , sfiduciato  del  mio  talento  , decisi  di  ammazzarmi.  Arrivai  a caricare 
« una  pistola  per  consumare  il  suicidio,  ma  ebbi  un  momento  di  luce,  che  mi  fece  but- 
ti tar  via  la  capsula.  Dopo  qualche  mese  di  una  vera  monofollia , essendomi  in  certo 
« modo  calmato,  decisi  di  fare  qualche  altra  cosa , per  vivere  col  mio  lavoro  proporzio- 
« nato  al  mio  ingegno , ed  allora  pensai  addirmi  all’  insegnamento  ; feci  la  scuola  serale 

« per  gli  operai  ed  accettai  in  seguito  di  dar  lezioni  in  altre  scuole.  » 

Ed  io  di  questo  quadro  non  saprei  meglio  parlare  che  trascrivendo  i seguenti  brani 

d’una  lettera  direttagli  dal  Tofano. 


« Carissimo  Toma, 


« Sai  Meissonnier  cosa  ha  detto  del  tuo  quadro  alla  sua  famiglia , ai  suoi  amici , a 
« Miola,  a Boschetti  e me  ? « È un  quadro  che  mi  commuove  ; queir  uomo  in  terra , che 
« tenta  di  sollevare  il  capo  ; quei  monaci  vestiti  di  bianco  lì  nell' ombra;  e quel  fondo 
« e qual  fondo  ....  mmmm , mmmmm  ! ....  (e  qui  lasciò  di  dipingere  e girò  intorno 
« il  braccio  ed  il  capo)  Charmant  ! Charmant  ! N’è  vero  voi  altri ? Cosa  vi  dicevo  ieri 
« a tavola  ? (e  qui  la  figlia  rispose)  Che  avevate  ammirato  moltissimo  il  quadro  del 
« signor  Toma.  » 

« Ringraziai  a tuo  nome  il  Meissonnier  e gli  dissi  che  di  ciò  ch’egli  diceva  te  ne 
t<  avrei  scritto,  sicuro  che  ti  avrebbe  fatto  un  grandissimo  piacere  ; ed  egli  : « scrivete- 
li glielo,  e stringetegli  la  mano  per  me.  » Ciò  che  t’ho  scritto  è testuale,  soltanto  ma- 
li lamente  tradotto  ; ad  ogni  modo  son  certo  che  ne  sarai  commosso  egualmente,  ecc.,  ecc. 

« Ama  il  tuo  affezionatissimo 

Edoardo  Tofano.  » 

Boulogne  sur  mer,  25  agosto  67,  ore  11  1/2  p.  m. 
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Due  anni  dopo  fu  fatto  professore  nell’  Istituto  di  Belle  Arti,  ove  è amato  e rispet- 
tato dai  suoi  allievi. 

Intanto  non  trascura  la  pittura  ed  ha  eseguito  parecchi  bellissimi  quadri. 

Citerò  la  S.  Felice  in  carcere  e Papa  Clemente  VII  che  nasconde  le  gioie  del 
Vaticano. 

Su  quest’ultimo  dipinto  (di  cui  l’autore  ci  dà  uno  schizzo  autografo)  mi  piace  pubbli* 
care  la  seguente  lettera  : 

« Caro  Toma, 

« Non  essendo  facile  per  me  vederti  la  sera  quando  tu  sei  visibile,  non  so  trovare 
« altro  mezzo,  per  rallegrarmene  con  te  del  magnifico  quadro,  che  scrivendoti. 

« Mio  carissimo  Toma  , F impressione  che  ho  ricevuto  dal  tuo  quadro  non  mi  fido 
« di  tenerla  in  corpo , bello  ! bello  ! bello  ! serio  ! simpatico,  tutto,  tutto  il  bene  possibile 
« di  questa  felice  creazione. 

« Felici  noi  che  ti  abbiamo  riacquistato. 

« Aggiungo  a queste  felicitazioni  quelle  di  tutti  noi  dei  quartieri  marittimi. 

20  marzo  1875. 

Tofano 

Netti 

Michetti 

ed  il  tuo  amico  E.  Dalbono.  » 

All’Esposizione  di  Napoli  noi  abbiamo  ammirato  La  guardia  alla  ruota  dei  trovatelli , 
La  Messa  in  casa,  Le  orfane. 

Per  onoranza,  fu  dal  governo  decorato  della  Corona  d’Italia. 

A Torino  espose  : Le  educande  al  coro  , La  confessione  in  sacrestia , La  pioggia 
di  cenere  in  Napoli  (eruzione  del  1872).  Quest’ultimo  quadro  fu  acquistato  dal  ministro 
della  pubblica  istruzione.  Rappresenta  la  strada  di  Santa  Lucia  con  delle  popolane  inginoc- 
chiate ed  appoggiate  al  parapetto,  che  tengono  dei  ceri  in  mano.  Una  di  esse  rivolge  un’im- 
magine della  Vergine  verso  il  vulcano  che  si  vede  in  lontananza  eruttar  fiamme  e cenere; 
tutto  il  cielo  è coperto  e la  pioggia  di  cenere  giunge  fin  sui  derelitti  che  spaventati  ri- 
corrono a Santi  e Madonne,  quasi  possano  frenare  il  corso  delle  lave  distruggitrici. 

Il  gruppo  delle  popolane  è ben  disegnato,  i loro  abiti  sono  scuri , ed  imitati  dal  na- 
turale ; è una  scena  veduta  allo  specchio  e riprodotta  con  esattezza.  I fanciulli  che  rac- 
colgono le  ceneri  in  un  piatto  , gli  uomini  coi  loro  ombrelli  aperti  sono  accessori  che 
servono  ad  animare  la  scena. 

Il  mare  ha  dei  magnifici  riflessi , circondato  da  montagne  rocciose  che  malgrado  la 
loro  pretta  nudità,  divengono  pittoresche  con  quel  tono  rossastro  ed  oscuro  che  V artista 
ha  saputo  dar  loro.  Questo  quadro  è di  una  pittura  vigorosa  ed  ha  del  carattere. 
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Nel  quadro  Le  monache  al  coro,  il  punto  luminoso  è la  vecchia  assisa  vicino  all’or- 
gano, che  ascolta  con  grande  attenzione  il  canto  ed  i suoni  deH’istrumento.  Le  educande 
sono  un  poco  dure  e difettano  di  grazia  femminile.  La  monaca  che  suona  è molto  na- 
turale , sopratutto  il  modo  coni’  ella  pone  le  mani  sulla  tastiera  ; si  vede  che  ha  appena 
la  forza  di  muovere  i pedali.  Dalla  espressione  delle  figure  si  scorge  che  quelle  educande 

cantano,  ed  in  particolare  la  maestra  eh’  è nel  mezzo  delle  fanciulle  , e si  fa  tenere  le 

carte  di  musica  da  una  di  esse.  L’  architettura  è magnifica,  e vi  ha  del  rilievo  ; la  luce 

che  la  circonda,  dà  uno  splendore  al  quadro,  quantunque  i colori  sieno  oscuri  e conve- 

nienti al  soggetto.  La  prospettiva  è perfetta. 

Merita  pure  di  essere  ricordato  uno  dei  suoi  primi  quadri  che  adorna  la  galleria  di 
Vonwiller:  Il  'prete  reazionario,  bel  dipinto  sotto  tutti  i rapporti. 

Come  professore  di  disegno  , Toma  è il  tipo  dell’  esattezza , ed  è veramente  coscien- 
zioso. Quelli  che  vengono  fuori  della  sua  scuola  sanno  disegnare,  e vi  sono  pochi  maestri 
che  si  sacrifichino  come  lui,  per  il  bene  dei  suoi  allievi.  È talmente  occupato  per  le  sue 
lezioni  che  se  ne  risentono  i suoi  lavori  di  pittura,  ma  tutto  ciò  ch’egli  fa  ed  espone  è 
sempre  accurato  e ben  fatto. 


TEOPILO  PATINI 


Teofilo  Patini  è nato  a Casteldisangro  , provincia  di  Aquila  nel  1840.  A sedici  anni 
fu  mandato  a Napoli , e dopo  il  corso  universitario  , conseguita  la  licenza  di  belle  let- 
tere , abbandonava  Y Università  per  T Istituto  di  belle  arti.  Quivi  percorse  tutte  le  classi 
dell’  insegnamento  ufficiale  fino  alla  scuola  del  nudo , incoraggiato  da  facili  trionfi.  Si 
presentò  due  volte  al  concorso  per  la  pensione  di  Roma , la  prima  volta  con  esito  sfa- 
vorevole, la  seconda  con  successo  che  lascia  ancora  grata  memoria  tra  gli  artisti  contem- 
poranei napoletani.  Giova  notare  che  fra  i concorrenti  vi  erano  molti  valorosi , e fra  gli 
altri  il  Boschetti  ed  il  Miola , che  oggi  onorano  Y arte  in  Napoli.  Per  un  periodo  di 
lunghi  anni  egli  è vissuto  a Napoli,  dove,  con  vera  passione,  fece  studii  severi  sulle  opere 
degli  artisti  napoletani  del  1600. 

Trasportato  da  certa  coltura  letteraria,  nei  primi  tempi  di  sua  carriera,  sentì  il  biso- 
gno di  divagare  col  passato  , e gli  piacque  scegliere  nel  campo  della  storia  e dell’  arte 
quei  tempi  in  cui  Salvator  Rosa , Aniello  Falcone  , Micco  Spadaro  , Massimo  Stanzione 
ed  altri  rappresentavano  il  culmine  della  produzione  artistica  dell’  epoca  non  solo  , ma  il 
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sentito  bisogno  della  indipendenza  e della  libertà.  Era  1’  epoca  di  Masaniello  e del  do- 
minio spagnuolo.  Il  suo  primo  quadretto,  un  episodio  della  rivoluzione  di  Masaniello,  pro- 
prietà di  casa  Reale,  « non  è che  febbre  fortissima  (dice  Patini),  voglia  matta  di  mettere 
« in  rilievo  e brutalmente  la  giustizia  sommaria , il  macello  che  un  popolo  oppresso  fa 
« del  suo  oppressore.  » Fu  l’istinto,  anziché  la  ragione,  che  guidò  l’artista  in  questo  suo 
primo  lavoro. 

Espose  di  poi  un  quadro  che  rappresenta  il  Parmigianino  ed  il  Sacco  di  Roma  , 
e che  fu  acquistato  dal  municipio  di  Napoli. 

Nel  suo  Parmigianino  è una  folla  di  pensieri  e di  ricerche.  Il  soggetto  è improba- 
bile, e solo  un  giovine  nell’  entusiasmo  dell’amor  dell’arte  potea  sceglierlo. 

Vieti  poi  il  quadro  intitolato  Arte  e libertà  , acquistato  dal  principe  Amedeo.  Altri 
lavori  furono  eseguiti  in  Napoli  per  conto  di  privati  e condannati  senza  ragione  a ri- 
manere nell’  ombra.  Però  bisogna  notare  due  ritratti  grandi  al  vero  , 1’  uno  di  donna , la 
signora  De  Renzis  Ciccone,  lodato  da  qualche  giornale  e dagli  artisti  contemporanei,,  l’altro 
di  uomo,  lavoro  nel  quale  il  nome  dell’autore  sparisce  per  dar  luogo  ad  un  senso  di  ri- 
spetto verso  un  nome  caro  agli  Italiani,  quello  di  Bertrando  Spaventa. 

Pensionato  a Roma  guadagnò  nel  concorso  internazionale  , bandito  dalla  provincia , 
il  premio  istituito  allo  scopo  di  formare  una  pinacoteca  moderna.  Il  giudizio  su  detto 
concorso  fu  'fatto  in  forma  di  plebiscito  ; e di  novanta  artisti  chiamati  a votare  nelle  sale 
del  Circolo  Artistico  internazionale  , quattro  solamente  votarono  in  favore  di  altre  opere 
ed  ottantasei  per  il  quadro  del  Patini  : Salvator  Rosa. 

Per  iniziativa  del  ministro  della  pubblica  istruzione  , questo  quadro  fu  spedito  alla 
Esposizione  mondiale  di  Vienna , e la  stampa  tedesca  ebbe  a classificarlo  tra  le  migliori 
opere  spedite  a quella  mostra  dall’Italia. 

All’  Esposizione  nazionale  di  Torino  il  medesimo  quadro  passò  quasi  inosservato,  per- 
chè la  tela  subì  tale  alterazione  , che  1’  autore  medesimo  non  ebbe  a riconoscere  il  suo 
lavoro. 

Spirato  il  termine  della  pensione  , egli  fece  molti  quadri  per  negozianti  parigini , la 
cui  fattura  accurata  e microscopica  gli  cagionò  una  malattia  agli  occhi,  che,  curata  mala- 
mente in  principio  , lo  costrinse  ad  abbandonare  Roma  e ricondursi  in  paese.  Quivi  per 
quattro  anni  rimase  senza  toccar  pennello  , e per  altri  quattro , non  essendo  ricco  , fu 
costretto  a dividere  il  suo  tempo  fra  un  lavoro  mercenario  , a prò  di  negozianti  e ricchi 
signorotti  de’  paesi  circonvicini,  ed  i suoi  cani,  il  fucile  e la  campagna. 

Oggi  ristabilito  quasi  completamente  in  salute  , egli  mandò  il  suo  ultimo  lavoro  a 
Milano. 

Questo  quadro  è intitolato  : Li unico  erede.  Rappresenta  una  misera  stanzuccia  in  cui 
non  si  vedono  che  due  miseri  pagliericci  sul  suolo,  una  scranna,  una  tavola  zoppa  e tre 
esseri  viventi,  tre  persone.  Sopra  uno  dei  pagliericci  è disteso  un  uomo  ricoperto  di  cenci. 
I piedi  nudi  ed  irrigiditi  dalla  morte  sono  di  rimpetto  a chi  guarda.  Sulla  seggiola  vedesi 
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prostesa  una  giovanetta;  piange  e nasconde  il  viso  colle  mani  non  curandosi  del  bambino 
che  le  sta  accanto,  e che  inconsapevole  di  ciò  che  accade  , trastullasi  con  le  mani  e coi 
piedi.  Ecco  l’erede  del  morto  , dell’  uomo  che  uscito  il  mattino  pieno  di  forze  e di  vita  , 
colpito  da  terribile  malore^  fu  ricondotto  a casa  cadavere. 

Malgrado  la  tristezza  che  spira  dalle  nude  mura  , dalle  umide  pietre  del  suolo  , dai 
piedi  irrigiditi  del  cadavere,  e dall’assoluta  miseria  che  regna  nella  stanza,  1’  aspetto  del 
quadro  ci  attira  e ci  costringe  a pensare.  Il  titolo  è una  satira  della  società  umana.  È 
un  quadro  di  genere  pieno  di  fantasia  pessimista. 

« Eccovi  l’erede!  » mi  scriveva  egli  a proposito  di  questo  quadro.  « Erede  di  che? 
« di  lavoro,  di  sofferenza  e di  miserie,  ma  che  in  sè  contiene  il  germe  delle  grandi  ri- 
ti forme  sociali. 

« Ecco  a quanto  ho  pensato  e quanto  ho  cercato  d’incarnare,  come  ho  potuto,  sopra 
« d’una  tela.  Semplice  e pura  manifestazione  d’un  vero  che  mi  circonda.  » 

Da  queste  poche  linee,  e,  meglio  ancora,  dalla  rapida  enumerazione  dei  soggetti  trat- 
tati dal  Patini,  si  rivela  appieno  la  sua  indole  artistica. 

Spirito  indipendente,  quasi  selvatico  , poco  curante  dei  meschini  riguardi  sociali , ne- 
mico della  pittura  in  guanti  gialli , egli  crede  che  E arte  abbia  una  missione  umanitaria, 
e debba  aiutare  il  progresso  della  società.  A quest’ordine  d’idee  egli  chiede  le  sue  ispi- 
razioni. I personaggi  stessi  che  dipinge  sono  dei  vendicatori  o delle  vittime. 

V 

La  pittura  del  Patini  è consona  alle  sue  idee.  E una  pittura  franca,  robusta  ed  ar- 
dita, non  graziosa  ma  vera.  Il  suo  pennello  non  carezza  e non  lusinga  1’  occhio  , non 
cerca  di  attenuare  gli  effetti  della  luce  e delle  ombre  , bensì  di  metterli  in  rilievo  ; e 
se  non  è gaio,  talvolta  è profondo.  V’han  pezzi  dei  suoi  quadri  che  ricordano  il  Cavalier 
Calabrese  ; ed  ha  una  certa  forza  di  esecuzione  che  fa  pensare  alla  sua  fierezza  di  carattere. 

Patini  vive  alla  campagna.  Nella  solitudine  feconda  che  concentra  lo  spirito  in  sè 
stesso,  egli  si  esprime  come  è.  Ed  è un  grande  vantaggio  ed  un  merito.  Ormai  rimesso 
in  carreggiata,  non  crediamo  esprimere  un  vano  sentimento  confidando  che  iì  bel  successo 
ottenuto  dal  suo  quadro  a Milano , sia  per  allettarlo  ad  opere  di  un  carattere  sempre 
più  elevato. 
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Nato  a Napoli  il  14  settembre  1840  da  Luigi  Miola  e Concetta  di  Lignoro,  fu  edu- 
cato alle  scuole  dei  gesuiti , dove  restò  sei  anni  e vi  studiò  con  passione  il  greco  ed  il 
latino.  Ne  uscì  nei  1858  per  concorrere  ad  un  posto  di  alunno  nel  ministero  dell’  ex 
regno  delle  due  Sicilie  ; ed  ebbe  il  primo  fra  sei  posti  che  vacavano  ed  ai  quali  aspi- 
ravano una  trentina  di  giovani  appartenenti  alle  migliori  famiglie  di  Napoli.  Non  contava 
che  diciotto  anni  ed  avrebbe  preferito  il  dipingere  o il  viaggiare  al  copiar  lettere  e de- 
creti per  la  modica  somma  di  8 ducati  (34  lire)  al  mese  ; ma  il  futuro  artista  aveva 
accettata  quella  posizione  come  un  rifugio  contro  gli  aborriti  studi  legali  che  volevano 
imporgli  i suoi  parenti.  Un  amico  di  famiglia  per  contentare  il  padre  ed  il  figlio  avea 
proposta  la  carriera  burocratica , nella  quale  si  trova  sempre  il  tempo  per  fare  un  po’  di 
pittura , non  foss’  altro  ne’  giorni  di  vacanza.  Ed  infatti  tutte  le  ore  che  il  Miola  poteva 
rubare  alle  sue  occupazioni  giornaliere  ed  alla  famiglia  egli  le  passava  negli  studi  de’ 
migliori  artisti  di  Napoli,  che  si  affezionavano  a questo  giovane  dolce  di  carattere  e d’in- 
telligenza vivace  e colta. 

Per  tre  anni  condusse  una  vita  in  apparenza  poco  studiosa,  ma  nel  1861  espose  il 
suo  primo  quadro  alla  prima  mostra  della  Società  Promotrice.  Tutti  furono  meravigliati 
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di  questo  saggio  del  novello  artista,  ed  il  quadro  che  rappresenta  Franciscolo  Punteria 
che  consulta  un  astrologo  , fu  apprezzato  al  suo  giusto  valore.  Un  anno  più  tardi , nel 
1862,  egli  espose  Anacreonte  e la  sua  colomba. 

In  questo  lavoro  si  scorge  il  progresso  già  fatto  dal  giovane  artista  e la  promessa  di 
maggiori  speranze  nell’avvenire.  Tanto  questo  che  il  primo  quadro  furono  acquistati  dalla 
Reai  Casa. 

Nel  1863  prese  parte  al  concorso  per  la  pensione  di  Firenze  con  un  quadro  storico. 
Il  soggetto  dato  fu  Amilcare , il  quale  fa  giurare  al  figlio  Annibaie  di  odiare  i Romani. 
L’artista  aveva  letto  la  Salambò  di  Flaubert , quasi  allora  venuta  in  luce,  e ne  trasse  il 

più  gran  vantaggio  pel  carattere  ed  il  sentimento  del  suo  quadro. 

Ma  l’Accademia  fu  ingiusta  con  lui,  ed  il  suo  lavoro  che  riscosse  le  lodi  de’ migliori 
artisti  fu  scartato  col  pretesto  di  poca  chiarezza  nel  bozzetto  estemporaneo  , che  aveva 
preceduto  il  quadro  ; ma  al  Miola  fu  di  conforto  la  protesta  levata  in  favor  suo  da  que’ 
distinti  artisti,  e la  certezza  di  una  prossima  rivincita.  Io  non  so  perchè  si  perseguitasse 
il  Miola.  Era  invidia  del  suo  bell’ingegno,  o dell’amicizia  che  gli  portava  Morelli  ? Si  andò 
anche  più  lungi,  si  pretese  che  Morelli  dipingesse  i suoi  quadri  ; rimprovero  assurdo,  poi- 
ché se  questi  l’assisteva  co’suoi  consigli  e infondevagli  coraggio,  ciò  era  unicamente  per 
aiutare  un  giovane  d’ingegno,  che  meritava  tutta  la  sua  stima  e benevolenza. 

Nel  1864  Miola  lasciò  il  suo  impiego,  fece  il  primo  viaggio  a Roma  ed  entrò  in  uno 

studio  vicino  a quelli  del  Morelli  e del  Palizzi.  11  contatto  con  queste  celebrità  dell’  arte 

non  poteva  che  giovargli , poiché  i suoi  studii  erano  stati  fatti  molto  irregolarmente  , 
se  si  eccettua  un  corso  di  disegno  dal  nudo  diretto  dal  Palizzi  in  un  piccolo  cenacolo 
di  cui  facevano  parte  il  Netti,  il  Cammarano,  il  Boschetti  ed  altri  pochi. 

Insieme  agli  studi  dal  modello  vivente  il  nostro  pittore  aveva  fatto  una  serie  di  di- 
segni dalle  statue  più  belle  del  Museo  di  Napoli  ; il  suo  breve  soggiorno  a Roma  avea 
completata  per  così  dire  la  sua  educazione  artistica , ed  egli  si  mise  con  ardore  all’  ese- 
cuzione di  un  nuovo  lavoro.  In  meno  di  sei  mesi  fece  il  suo  splendido  quadro  del  Plauto , 
il  quale  destò  l’ammirazione  di  tutti  e fu  la  più  bella  risposta  alla  ingiustizia  dell’Acca- 
demia ed  alle  volgari  insinuazioni  degli  invidiosi. 

Il  Plauto  fu  esposto  alla  Promotrice  del  1864,  anno  propizio  e memorabile  per  la 
pittura  napoletana,  poiché  accanto  al  Piatito  si  vide  il  Galileo  del  Boschetti,  F Inquisi- 
zione del  Toma,  la  Monaca  al  Coro  di  Tofano,  il  Tasso  ed  Eleonora  del  Morelli,  tutti 
lavori  di  prim’ordine  in  un  genere  nobile  ed  intellettuale,  che  non  sarà  mai  superato  dai 
clamorosi  successi  della  moderna  scuola  sensualista. 

Nel  suo  quadro  del  Plauto,  il  Miola  si  è ispirato  alla  natura  ed  all’antichità;  si  vede 
che  egli  ha  studiati  i libri  ed  i monumenti  degli  antichi,  ravvivandoli  al  calore  della  vita 
moderna  del  popolo  da  cui  ha  preso  i suoi  modelli.  La  figura  del  Plauto,  quantunque  nel- 
l’insieme poco  differisca  da  quelle  degli  schiavi  e mugnai  che  lo  circondano  , porta  nella 
faccia  intelligente  e nel  gesto  vivace  tutti  i caratteri  dell’  uomo  superiore  , del  poeta  fi- 
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losofo^  a cui  la  sventura  non  tolse  la  facoltà  di  ridere  e di  far  ridere  sulle  umane  scioc- 
chezze. Plauto  legge  una  commedia  ai  suoi  compagni  di  schiavitù  che  pendono  dal  suo 
labbro,,  e che  egli  rallegra  con  le  grazie  facete  de’suoi  elegantissimi  giambi.  Tutti  i per- 
sonaggi di  questa  scena,  hanno  un’  espressione  piena  di  interesse  e di  verità , il  fondo 
semplicissimo  su  cui  si  distaccano  le  figure  , è dipinto  con  maestria  , sopratutto  il  pavi- 
mento coperto  di  farina , e le  macine  pompeiane  intorno  alle  quali  si  svolge  il  soggetto. 
Questo  lavoro  felicemente  immaginato  ed  eseguito  con  tanto  valore,  fu  molto  gustato  dal 
pubblico  all’Esposizione  di  Parigi  del  1867. 

Nel  1866  il  Miola  esponeva  YErinna  di  Lesbo,  notevole  pel  sentimento  di  profonda 
mestizia  nella  giovane  poetessa  e di  rigida  severità  nella  madre  ; questo  dipinto  fu  com- 
perato dal  defunto  marchese  Gualterio  , prefetto  di  Napoli , e donato  agli  Asili  infantili. 
Nell’istesso  anno  il  Miola  espose  il  Masaniello  alla  finestra,  figura  di  grandezza  naturale 
disegnata  con  bravura  e modellata  con  gran  rilievo.  Fu  acquistato  da  un  tedesco,  il  signor 
Chwattel. 

Nel  1867  espose  a Parigi,  col  Plauto  già  noto,  un  nuovo  ed  importante  lavoro,  quan- 
tunque di  piccola  mole  ; intendo  parlare  della  Testa  di  Cicerone,  innanzi  a Marc’ Antonio 
e Fulvia.  Quali  memorie  non  ridesta  in  noi  questo  soggetto!  Quali  occhiate  la  Fulvia  non 

rivolge  a quella  testa,  a quelle  labbra  mute  per  sempre,  a quei  bianchi  capelli  macchiati 

di  sangue  ! I nemici  di  quel  grand’  uomo  son  véndicati , ma  il  loro  trionfo  ci  fa  orrore  , 
ed  il  riso  infernale  del  triumviro  ci  fa  piangere  sul  destino  di  Roma  e del  suo  grande 
oratore.  Questo  quadro  fu  molto  ammirato  a Parigi,  quantunque  non  mancasse  qualche 
critica  alla  sua  esecuzione. 

Miola  avea  accompagnato  a Parigi  il  Morelli,  il  quale  vi  si  recava  come  membro  del 

giurì  internazionale;  in  questo  viaggio  vide  Firenze  per  la  prima  volta  e vi  passò  molti 

giorni  assorto  nell’  ammirazione  di  tutti  i tesori  di  arte  riuniti  in  quella  classica  città. 
Alla  sua  partenza  da  Napoli  una  signora  gli  aveva  data  una  lettera  di  raccomandazione 
per  Meissonier  onde  procurargli  il  piacere  di  farne  la  conoscenza  personale  e visitar  lo 
studio  del  celebre  pittore  francese  ; ma  arrivato  a Parigi,  il  Miola  con  una  timidezza  de- 
gna di  un  vero  artista  non  osava  servirsene.  Un  giorno  il  Meissonier  nel  visitare  la  se- 
zione italiana  dell’  Esposizione , si  arrestò  qualche  tempo  innanzi  al  quadro  di  Cicerone  , 
guardandolo  con  interesse  e lodandolo  ad  alta  voce. 

Incoraggiato  da  questo  fatto  che  gli  fu  riferito  da  alcuni  amici , egli  si  presentò  al 

Meissonier  per  rimettergli  la  lettera  di  presentazione  , e ne  fu  ricevuto  con  amabilità  e 

benevolenza  grandissima. 

Il  Meissonier  ama  gl’  italiani , e la  sua  simpatia  per  un  altro  artista  napoletano  si 
vedrà  nella  biografia  di  Vincenzo  Gemito.  11  Miola  dunque  divenne  un  ospite  abituale 
della  villa  di  Poissy,  dove  egli  passò  due  mesi  e più  a far  degli  studi  in  compagnia  di 

Charles  Meissonier,  Eduard  Detaille,  Lucien  Gros  et  Maurice  Courant.  11  Miola  rimpiange 

sempre  il  tempo  troppo  breve  passato  presso  quel  grande  pittore  , prodigio  di  attività  e 
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eli  talento.  Cinque  mesi  vissuti  in  Francia  hanno  lasciato  un  dolce  ricordo  nel  nostro 
artista  ed  un  desiderio  vivissimo  di  rivederla,  contrariato  finora  da  mille  avverse  circostanze. 

Prima  di  ritornare  in  patria  , egli  fece  una  gita  a Londra  in  compagnia  del  Tofano 
e non  poco  piacere  ed  istruzione  trasse  dalla  vista  di  quel  paese  cosi  altamente  civiliz- 
zato. Nel  1868  il  Miola  espose  alla  Promotrice  un  quadro  d’interno  fatto  nello  studio 
di  Meissonier  e che  ne  rappresenta  una  parte.  Questo  dipinto  eseguito  in  uno  stile  tutto 
diverso  dal  moderno  napoletano  fu  guardato  con  immensa  curiosità  dagli  artisti  e dagli 
amatori. 

Fra  questi  ultimi  il  signor  Paolo  Rotondo  ebbe  la  sorte  di  possederlo. 

Il  Miola  fece  in  quel  tempo  dei  ritratti , fra  cui  quello  dell’  abate  Vito  Fornari , 
degno  di  ricordo  per  la  bella  esecuzione  e la  perfetta  rassomiglianza.  L’  occhio  profondo 
ed  espressivo,  la  bocca  fine,  la  fronte  nobilmente  spaziosa  dell’illustre  filosofo  danno  un’aria 
a quella  testa  del  più  alto  interesse  e per  la  storia  e per  l’arte. 

Verso  quest’epoca  il  Miola  fece  un  quadretto  d’uno  scultore  di  immagini,  che  dà  il 
colore  ad  una  statua  di  S.  Michele.  Grazioso  per  la  composizione  ed  il  disegno.  N’è  pos- 
sessore il  comm.  Gioacchino  Colonna. 

Nel  1872  espose  a Milano  un  quadro  di  genere:  Gli  oschi  di  Mergellina  ed  un 
quadro  storico,  gl’ Internazionalisti  al  tempo  di  Spartaco.  Questa  tela  di  piccole  dimen- 
sioni rappresenta  de’  gladiatori  e degli  schiavi  ribellati  in  un  sotterraneo  di  anfiteatro  ; 
la  prima  una  scenetta  moderna  napoletana.  In  ambedue  questi  quadri  sonovi  pregi  non  co- 
muni di  esecuzione  e di  sentimento. 

Al  Miola  non  sono  mancati  gli  scoraggiamenti;  quale  artista  può  vantarsi  di  non 
averne  avuti  2 Le  ingiustizie  e i disappunti  non  gli  hanno  impedito  però  di  acquistare  un 
posto  fra  i nostri  pittori  più  bravi.  Di  natura  tranquilla,  ha  saputo  farsi  amare  da  molti 
amici  che  lo  stimano  , ed  ebbe  la  fortuna  di  trovare  una  moglie  graziosa  e gentile  che 
gli  fa  amare  la  casa  e la  vita  della  famiglia. 

Nel  1874  espose  alla  Promotrice  Tarquinio  e la  Sibilla  , acquistato  dal 'Consiglio 
della  società  pel  premio  del  Banco  di  Napoli. 

Nel  1875  espose  le  Danai  di,  comprato  dal  senatore  Maglione;  le  Giuocatrici  pom- 
peiane ed  altri  piccoli  soggetti.  Poi  fece  per  la  cattedrale  di  Altamura  un  gran  quadro 
rappresentante  il  Profeta  Elia. 

Nel  1877  all’Esposizione  Nazionale  si  ammirò  X Orazio  alla  campagna,  che  figurò 
pure  a Parigi  nel  1878.  Il  quadro  rappresenta  una  casa  di  campagna , in  fondo  ad  un 
giardino,  sul  davanti  una  fanciulla  svelta  e piacevole  e due  o tre  uomini  si  affollano 
intorno  ad  uno  schiavo  che  versa  il  vino  da  un’  anfora,  due  giovani  ballano  allegramente 
e tutti  sembrano  festeggiare  l’arrivo  del  padrone  di  casa,  il  poeta  Orazio,  il  quale  guarda 
la  scena  da  una  finestra  in  compagnia  di  una  bella  ragazza,  che  sporge  la  testa  sulla 
sua  spalla.  Tutto  è gaio  in  questo  quadro  pieno  di  buon  umore  villereccio.  L’  esecuzione 
n’è  delicata.  Questo  dipinto  fa  parte  della  galleria  di  Capodimonte. 
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Un  altro  quadro,  il  Nerone , fatto  per  commissione  del  conte  De  la  Field  ed  esposto 
nel  1877,  somiglia  ad  una  pittura  murale.  Le  figure  non  spiccano  per  rilievo  ed  effetto, 
ma  per  carattere  e tipo  romano,  greco  e meridionale,  come  la  folla  che  circondava  l’ Im- 
peratore istrione  nel  suo  giro  artistico  a Napoli  e per  la  Campania. 

Contemporaneamente  a’suoi  quadri  storici  il  Miola  ha  sempre  fatto  qualche  quadro  di 
genere  e di  paesaggio,  fra’ quali  van  ricordati:  La  fruttivendola , soggetto  riprodotto  in 
varie  maniere  e dimensioni,  La  lavandaia , Dopo  il  lavoro  e diversi  ricordi  di  Chieda , 
che  è la  contrada  dove  il  nostro  artista  abita  e lavora  da  sette  anni. 

Nel  1880  inviò  a Torino  YOracolo  di  Delfo , poi  esposto  alla  Promotrice  di  Napoli. 
Quadro  interessantissimo  e curioso,  come  disse  un  critico  straniero  in  un  articolo  assai  giusto 
per  molti  artisti  napolitani,  ingiustissimo  pel  Morelli  che  è il  loro  maestro  e caposcuola. 

Di  questo  quadro  dell’  Oracolo  non  oso  fare  la  descrizione  ; bisognerebbe  conoscere  a 
fondo  l’archeologia  e gli  autori  antichi.  Mi  limiterò  a lodarne  la  composizione  , divisa  in 
due  gruppi.  Uno  superiore,  dove  sul  tripode  siede  la  Pizia  vestita  di  bianco,  in  mezzo  ai 
sacerdoti  tutti  in  bianco  pur  essi  e perduti  in  una  penombra  misteriosa,  qual  si  conviene 
alla  sacra  caverna  sotterranea,  nella  quale  avviene  il  prodigio.  L’ inferiore  e più  vicino  è 
composto  da’ due  supplicanti  prosternati  sul  pluteo,  co’loro  doni,  i loro  rami  di  alloro  fra 
le  mani , e le  ricchissime  vesti  luccicanti  di  ricami  dorati  ed  il  ricco  tappeto  arancino  , 
sul  quale  si  rilevano  con  felicissimo  effetto. 

Il  Pianto , le  Danai  di,  V Oracolo , sono  a detta  di  tutti  le  migliori  fra  le  opere  del 
Miola,  e noi  crediamo  che  anch’egli  la  pensi  a questo  modo. 

Un  altro  quadretto  esposto  alla  Promotrice  dell’anno  passato  è V Attore  fischiato , 
figura  malinconica  e pensierosa  nella  posa  , comica  nel  tipo , con  la  sua  maschera  tra  le 
mani  ed  il  suo  strano  costume  bianco  e giallo. 

Ha  esposto  a Milano  un  quadro  intitolato  la  Sentinella  di  prua  e rappresenta  alla 
grandezza  del  vero  un  marinaio  della  Marina  Reale  immobile  sul  castello  di  prua.  La 
figura  si  stacca  in  ombra  sul  mare  e sul  cielo  biancastro  di  un  mattino  nebbioso.  I pregi 
di  verità,  fierezza  e maschia  energia  di  questo  bel  marinaio  sono  grandissimi. 

Ha  esposto  a Roma  (1883)  una  tela,  che  ha  per  titolo  il  Fatto  di  Virginia , e 
rappresenta  un  lato  del  foro  romano , occupato  da  alcune  botteghe  , fra  le  quali  quella 
di  un  macellaio.  Nel  fondo  si  vede  una  parte  del  clivus  capitolinus  con  alcuni  tempii; 
una  gran  folla  al  piede  della  collina  circonda  un  tribunale,  su  cui  siede  una  figura  colla 
toga  di  porpora  e lo  scettro.  Sul  davanti  del  quadro  la  folla  si  avanza  ; poi  si  arresta 
in  atto  di  spavento  ; un  gran  vuoto  si  apre  fra  le  botteghe  e la  folla  : una  giovane  ve- 
stita di  nero  giace  ferita,  moribonda , sul  selciato  della  via....  Sulle  teste  della  folla  due 
braccia  si  levano  per  imprecare  verso  il  fondo,  una  di  esse  è armata  di  lungo  coltello  da 
cui  scorre  il  sangue  della  vittima.  Un  uomo  bruno  viene  innanzi  correndo  dalla  sinistra, 
stringe  un  lungo  bastone  e guarda  un  littore,  già  quasi  in  atto  di  percuoterlo  ; si  direbbe 
la  giustizia  popolare  che  vendicherà  il  sacrificio  della  gentile  Virginia. 
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Questa  tela  misura  un  po’  meno  di  due  metri  di  larghezza  per  uno  di  altezza  ; la 
più  grande  delle  figure  è di  50  centimetri.  Quelle  del  fondo  sono  piccolissime. 

Di  questo  stesso  soggetto  vi  è un  gran  quadro  nella  Pinacoteca  di  Capodimonte  del- 
l’illustre maestro  di  mezzo  secolo  fa,  voglio  dire  il  Camuccini  ; eppure  qual  differenza  nella 
concezione  di  questo  stesso  soggetto  nei  due  differenti  artisti! 

Nel  primo,  tutto  è veduto  a traverso  il  classicismo  che  regnava  in  quell’ epoca;  nel 
secondo,  vi  è l’alito  del  realismo  moderno. 

Un  altro  quadro  del  Miola  rappresenta  nelle  dimensioni  del  vero  una  grande  e vec- 
chia sedia  da  convento  o da  scuola  di  villaggio  , sulla  quale  sta  rannicchiata  una  bam- 
bina di  sei  anni  col  corpo  appena  coperto  da  una  camicia  ; le  gambe  brune  e i piedini 
son  nudi,  ma  la  testa  è coperta  con  un  fazzoletto.  Essa  tiene  con  una  mano  una  corona 
dalle  nere  pallottoline,  ma  invece  di  recitare  1’  avemaria , guarda  chi  la  guarda  e sorride 
maliziosa  e contenta. 

Se  la  Virginia  è lavoro  storico  degno  dell’  autore  del  Plauto  , questa  bambina  è uno 
studio  degno  di  chi  dipinse  il  marinaio  in  sentinella. 


Alfonso  Simonetti, 
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Incitato  da  questa  buona  riuscita  non  mancò  d’ iscriversi  ad  altri  concorsi  e per  sua 
fortuna  non  riuscì  secondo. 

Nel  1859  sortiva  in  leva  , e doveva  partire  non  avendo  ancora  ottenuto  un  primo 
premio  in  classe  superiore,  come  richiedevano  i regolamenti  di  quel  tempo.  In  quell’epoca, 
un  mattino  il  professore  Alvino  , pigliando  possesso  del  posto  di  professore  titolare  del- 
l’ Istituto  , girava  tutte  le  scuole  , ed  arrestandosi  in  quella  di  paesaggio  vi  trovava  più 
di  cinquanta  studi  dal  vero  che  il  Simonetti  portava  alla  correzione  del  professor  Smar- 
giassi, dopo  i due  mesi  feriali.  Ne  fu  tanto  contento  che  il  giovane  profittò  dell’occasione 
per  rammentargli  la  sua  angustia , dovendo  lasciare  1’  arte  per  diventare  militare.  Com- 
mosso alle  sue  parole  gli  disse  : « Io  vi  otterrò  per  grazia  sovrana  di  non  presentarvi 
quest’  anno  , purché  voi  mi  promettiate  di  ottenere  un  primo  premio  in  classe  superiore 
ed  esentarvi  in  tal  modo  dal  fare  il  militare  nel  venturo  anno.  » 

Ottenne  la  grazia,  e studiava  tanto  , che  ebbe  un  primo  premio  in  paesaggio  dipinto 
dal  vero,  nella  scuola  diretta  dal  professor  Mancinelli. 

Nel  1860  ricadeva  nella  leva  e siccome  vigeva  ancora  la  legge  dei  Borboni,  egli  fu 
esentato,  mercè  un  certificato  di  primo  premio  dell’Accademia  di  Belle  Arti.  Partì  allora 
colla  prima  spedizione  della  guardia  nazionale  mobile  ed  ebbe  così  occasione  di  vedere 
Genova,  Torino,  Milano. 

Nel  1864  suo  padre  lo  chiamava  in  Napoli,  perchè  si  era  bandito  il  concorso  per  il 
pensionato  di  Roma. 

Sebbene  titubante  nelle  proprie  forze  , pure  fece  il  concorso  con  molta  calma , e si 
ebbe  un  risultato  inaspettato , vedendosi  collocato  al  primo  posto  con  la  votazione  di 
888  punti.  Finito  il  concorso  , si  ammalò  in  modo  da  non  potere  partire  per  la  sua 
destinazione  (Firenze)  se  non  dopo  tre  mesi , avendone  avuto  ripetute  istanze  dal  mi- 
nistero. 

Arrivato  colà , seguitò  a studiare  e mandò  alla  Esposizione  di  Napoli  due  quadri  : 
Ogni  speranza  è morta , e Chi  sa  se  mi  ama  ancora.  11  primo  fu  acquistato  dal  mu- 
nicipio , il  secondo  premiato  con  grande  medaglia  di  argento  nella  Esposizione  di  Belle 
Arti  in  Capitanata.  Aveva  di  già  esposto  in  Napoli  alla  Promotrice:  Ettore  Fieramosca 
che  si  precipita  dal  Gargano , Il  letto  vedovile,  Il  castello  dell’  Innominato,  e Lucia 
rapita  da  Nibbio.  Dopo  pochissimi  mesi  di  permanenza  a Firenze,  un  telegramma  gli  an- 
nunziò lo  stato  grave  del  suo  padre  e partì  sull’  istante.  Sventuratamente  giunse  che 
portavano  via  il  cadavere.  Fu  una  scena  straziante! 

Diventava  capo  di  una  famiglia  numerosa,  senz’  altro  che  la  sua  professione  ! Doveva 
pensare  con  l’Arte  al  come  vivere  e dar  da  vivere!...  Doveva  ritornare  a Firenze  e uno 
dei  primi  lavori  che  fece  fu  : La  morte  nelle  Maremme  : 


0 speranze  della  terra, 
Voi  finite  in  un  avello  ! 


La  malaria , quadro  di  Alfonso  Simonetti. 


ALFONSO  SI MONETTI 


È nato  il  29  dicembre  1840  da  Giuseppe  e da  Vincenza  Piccirilla.  Fin  dai  primi 
anni  mostrò  seria  inclinazione  per  le  Belle  Arti, 

Divenuto  grandicello  , non  appena  manifestò  il  suo  proponimento  di  addirsi  alla  pit- 
tura , trovò  ostacoli  innumerevoli , perchè  il  padre  voleva  farlo  prete  e la  mamma  avvo- 
cato. Egli  intanto  non  lasciava  occasione  per  andar  a dipingere,  e ciò  gli  era  facile,  per- 
chè suo  padre  era  pittore.  Un  bel  giorno  suo  padre  essendo  uscito  per  lezioni , egli  si 
arrischiò  a dipingere  sopra  un  ritratto  che  quegli  faceva  di  Tita  Covelli  e ne  ultimò  il 
panciotto , che  era  di  una  stoffa  di  velluto  a lungo  pelo  e a vari  colori. 

Fu  trovato  buono  ed  esiste  ancora. 

Tuttavia  esso  non  bastò  a fare  smettere  le  opposizioni  dei  genitori.  Il  Simonetti  dovè 
ancora  lottare  per  più  anni , ma  alla  fine  gli  riuscì  di  fare  un  quadro  di  alcuni  ruderi 
dei  Tempii  di  Pestum  al  tramonto  , riproducendolo  da  un  bozzetto  di  venti  centimetri 
circa  del  Castiglione.  Quando  era  per  finirlo  si  lasciò  sorprendere  dal  padre,  che,  innanzi 
tal  prova  , accertatosi  del  sentimento  artistico  del  figlio  , lo  strinse  fra  le  sue  braccia  e 
gli  concesse  di  studiare  il  disegno  , a due  condizioni  ; cioè  , che  non  dipingesse  più  e 
che  compisse  il  corso  elementare  in  quindici  giorni.  Accettò  questo  partito  e cominciò 
la  sua  carriera , ma  non  fu  di  parola  nel  lasciare  il  pennello.  In  alcune  ore  del  giorno 
andava  in  campagna  alla  Villa  del  Balzo  dove  fece  il  suo  primo  studio  dal  vero  che 
conserva  ancora  insieme  al  quadro  del  tramonto. 

Passati  i mesi  feriali , fu  iscritto  alla  Reai  Accademia  di  Belle  Arti.  In  questo  frat- 
tempo si  presentò  un  concorso  : ardimentoso  s’inscrisse  a quello  di  ornato,  ed  ebbe,  dopo 
pochi  studi,  la  fortuna  di  ottenere  il  primo  premio. 
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Mandò  a Napoli  Spensieratezza  ed  affetto,  Io  vo  cercando  pace,  Dopo  la  tempesta 
e la  Maremma.  Quest’ultimo  fu  acquistato  da  S.  M.  il  Re. 

Partì  per  Roma  dove  fece  molti  studi  e dava  lezione  ad  una  signora  inglese  , ma 
non  si  trattenne  che  otto  mesi  ed  al  ritorno  espose  : U acquedotto  Claudio , effetto  di  luna. 
Questo  lavoro  piacque  a tutti  e scelse  la  linea  della  notte,  come  sua  predilezione.  Fece 
un  numero  infinito  di  quadri  per  commercio  , perchè  non  altro  offriva  ed  offre  il  nostro 
paese.  Fra  gli  altri:  Il  camposanto  di  Napoli , Il  silenzio  della  notte,  Giucora 
rapita  dal  duca  di  Valentino  , Serenata  , venduto  alla  mostra  di  Torino  , Avanzi  di 
un  molino  presso  Cassino  , acquistato  dalla  duchessa  di  Genova  alla  mostra  di  Torino. 

Un  altro  quadro  che  impressionò  tutti , fu  la  Malaria  , esposto  a Torino  il  1880  , 
e furono  i versi  dell’ Aleardi  che  ispirarono  l’artista  a mettere  sotto  i nostri  occhi  un 
altro  Proximus  tvus.  Io  cito  i versi  : 

Taciturni 

Falciali  le  messi  di  signori  ignoti 
E quando  la  sudata  opra  è compiuta 
Riedon  taciturni 


Ahi!  ma  non  riedon  tutti. 

Sebbene  questa  povera  gente  non  ignori  che  la  febbre  forse  li  consumerà  , e che  il 
germe  della  morte  li  attende,  pur  tuttavia  la  intollerante  miseria  li  forza  a cercare  di 
guadagnarsi  il  pane  in  tal  modo.  Vengono  dalla  Sabina  , dalla  Marsina , e dalla  Ciociaria 
per  raccogliere  un  poco  di  danaro;  danaro  che  guadagnano  sempre  al  prezzo  della  salute, 

e talvolta  della  vita.  Il  quadro  rappresenta  il  ritorno  di  un  gruppo  di  mietitori  che  ven- 

gono dall’  aspro  lavoro.  La  strada  è lunga,  monotona , e nessun  canto  1’  accompagna  ; il 
loro  passo  è tristo  e solitario....  questo  gruppo  segue  lentamente  il  suo  cammino.  Sul  da- 
vanti vediamo  una  donna  avanzata  negli  anni , ancora  robusta , alla  quale  il  veleno  dei 
miasmi  non  ha  potuto  togliere  le  forze,  e malgrado  l’età  e la  fatica  cui  è indurita,  essa 
sostiene  un’altra  donna,  emblema  della  malattia,  che  si  appoggia  su  lei.  La  testa  dell’am- 
malata è delicata,  sul  suo  volto  è dipinta  la  sofferenza  e la  rassegnazione  di  ciò  che  l’at- 
tende: par  che  raccomandi  alla  vecchia  di  non  abbandonare  il  suo  bambino,  laddove  Iddio 

a sè  la  chiamasse.  Il  piccolo  putto  fresco  e pieno  di  vita  , che  trovasi  alla  testa  del 

gruppo  è forse  suo  figlio  , tira  la  vecchia  per  la  mano  onde  animarla  a camminare  più 
sollecita,  ma  la  povera  ammalata,  estenuata  di  forze,  la  trattiene  perchè  sente  piegarsi  le 
ginocchia , e chi  sa  se  rivedrà  il  suo  casolare.  Tutte  le  facce  di  questa  piccola  caro- 
vana hanno  un’espressione  trista.  E quell’uomo  che,  preso  dal  freddo,  si  avvolge  col  suo 
pastrano  sotto  i primi  brividi  della  febbre,  che  invade  le  sue  membra  affrante  dal  lavoro, 
ne  è un’  altra  vittima.  Un  vecchio  con  un  involto  pieno  di  arnesi,  curvato  sotto  il  peso 
del  suo  fardello,  precede,  appoggiato  al  bastone,  una  povera  vedova  rimasta  incinta , che 
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ritorna  tutta  raccolta  nei  suoi  mesti  pensieri.  E quella  giovane , con  una  vanga  alla 
mano,  dall’aria  sì  dolce  e compassionevole....  essa  mira  la  povera  morente. 

I costumi  sono  incantevoli , e dipinti  con  verità  scrupolosa.  Tutto  è armonico  in 
questo  quadro , il  disegno  è corretto  : si  vede  che  una  mano  abile  e vigorosa  ha  con- 
dotto il  pennello.  È un  colore  sobrio,  analogo  al  soggetto  che  domina  questo  quadro,  ed 
il  rillesso  dell’ultimo  raggio  del  sole  illumina  la  contrada,  lasciando  nell’aria  una  striscia 
di  giallo  vivo,  che  si  riflette  nelle  acque  della  fatai  maremma. 

Simonetti  è realista  e poeta  nello  stesso  tempo.  Sebbene  tutti  i personaggi  di  questo 
quadro  abbiano  l’accento  della  verità,  pure  ha  saputo  poetizzare  la  miseria. 

La  verzura  ha  un  colore  opaco  e non  manca  di  freschezza,  gli  alberi  indicano  l’au- 
tunno perchè  privi  di  foglie  ed  annunziano  l’approssimarsi  dello  inverno  che  molti  di 
quei  mietitori,  ahimè!  più  non  vedranno. 

Altri  quadri:  Via  Giuseppe  Mancinelli,  Maremme,  effetto  di  notte,  Andando  per 
acqua.  Le  ultime  foglie.  Vento  di  Nord,  Piove ! furono  acquistati  dalla  Promotrice  di 
Napoli.  Un  altro  punto  della  Via  Mancinelli  fu  venduto  a Parigi. 

Fece  una  infinità  di  studi  dal  vero , molti  quadri  di  genere  e soggetti  sacri.  Ha  la- 
vorato all’affresco  in  varie  cappelle  del  Camposanto  ed  in  varie  chiese  nelle  vicinanze  di 
Napoli  ed  in  qualche  salone.  Fece  due  quadri  di  figure  grandi  al  vero  : la  Beata  Mar- 
gherita cV Alacoque  e la  Morte  di  S.  Giuseppe.  Entrambi  sono  nella  chiesa  delle  Anime 
Purganti  presso  il  Camposanto  vecchio.  Fece  molti  ritratti,  fra  gli  altri  quelli  di  Verdi, 
Lauro  Rossi,  Monteverde,  Fiorimo  e Gevaers,  donati  all’Archivio  del  Conservatorio  di  musica. 

Nell’Esposizione  del  1877  in  Napoli  espose  un  altro  quadro  dal  titolo:  Ogni  spe- 
ranza è morta,  in  grandi  dimensioni.  Bel  quadro  e bel  pensiero.  Rappresenta  un  garibal- 
dino che,  reduce  dalla  guerra,  trova  la  sua  casetta  chiusa,  l’erba  cresciuta  nelle  fessure 
della  porta,  le  finestre  in  rovina.  L’effetto  di  questo  quadro  è un  po’  monotono,  ma  no- 
nostante fu  lodato  da  tutti. 

Alla  mostra  di  Milano  mandò:  E ancor  non  torna ! È un  effetto  di  luna  che  ri- 
schiara tristamente  la  scena,  e dà  un  aspetto  lugubre  al  quadro.  Con  un  gusto  raro, 
quest’artista  ha  espresso  l’aspettare  lungo  d’una  povera  donna,  che  guarda  nel  lontano 
per  vedere  se -colui,  che  il  suo  cuore  chiama,  non  ritorna  ancora.  In  questo  quadro  vi 

sono  delle  stranezze  e le  nubi  sono  dipinte  con  molta  trasparenza.  La  roccia  è di  un 

colore  vero,  come  pure  tutto  il  resto  è di  un  colore  solido.  Come  paesista,  Simonetti  ha 
dei  meriti  incontestabili  ed  i suoi  paesaggi  fanno  sempre  piacere  a vederli. 

Dopo  V uragano , è un  magnifico  quadro , del  quale  il  generoso  artista  fece  dono  ai 

danneggiati  di  Casamicciola.  La  natura  nella  sua  collera  ha  schiantati  gli  alberi  e noi 

vediamo  dei  rami  divelti  giacenti  al  suolo.  L’erba  e gli  sterpi  fremono  ancora  per  l’ura- 
gano che  li  ha  scossi.  L’aria  è oscura  ed  in  perfetta  armonia  col  resto  della  scena.  L’acqua 
melmosa  ed  appantanata  sul  davanti  è calma , e non  mostra  più  le  traccie  del  come  le 
onde  sono  state  lacerate  dalla  raffica  del  vento.  Tutto  è ritornato  alla  calma,  a poco  a 
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poco  la  natura  si  anima  di  nuovo , e gli  uccelli  ed  altri  animali  costretti  dal  temporale 
a nascondersi,  riprenderanno  il  loro  posto  ed  animeranno  di  nuovo  la  scena.  E un  artista 
di  gusto  che  ha  creato  questo  quadro,  e che  non  manca  di  sentimento  e di  energia. 

Un  giorno  gli  ordinarono  due  figure  grandi  al  vero:  una  Danae  ed  una  Bagnante 
pompeiana,  e sebbene  la  rappresentazione  del  corpo  nudo  sia  uno  studio  plastico  ben 
difficile,  e pel  quale,  onde  rendersene  padroni,  sieno  necessarii  dei  lunghi  e severi  studii, 
l’artista  seppe  trarsi  d’ impaccio , e rese  questi  due  tipi  con  un  gran  realismo  degno  del 
suo  pennello. 

In  una  delle  Esposizioni  ebbe  la  grande  medaglia  d’oro  e nel  1872  fu  nominato  pro- 
fessore onorario  della  R.  Accademia  di  Belle  Arti  e nel  1878  membro  del  Consiglio  riu- 
nito della  stessa  Accademia. 

Il  suo  carattere  è dolce  ed  amabile,  molto  espansivo  ed  ha  sempre  mostrato  una  pro- 
fonda venerazione  per  quelli  che  sono  stati  innanzi  a lui,  a qualunque  scuola  essi  appar- 
tenessero. Vive  solo  di  due  passioni:  Varie  e la  famiglia. 

Parlando  d’arte,  mi  disse  un  giorno  : « I miei  criterii  in  fatto  di  arte  ve  li  dirò  : — 
« rispetto  tutti....  anche  chi  comincia,  ed  ammiro  il  buono  dovunque  lo  trovo,  fosse  anche 
« in  un  mio  nemico.  Innanzi  all’  opera  d’ arte , per  me  sparisce  l’ individuo , ed  un  gran 
« concetto  per  me  ha  più  valore  che  una  elegante  esecuzione.  » 

Nell’  ultima  Esposizione  della  Promotrice  a Napoli  del  1881  si  potevano  ammirare 
ancora  due  bei  quadri  di  questo  artista  fecondo  : Plenilunio  e Discesa  a S.  Pietro  a 
due  Fidati  (Posilipo)  ; malgrado  la  piccola  dimensione,  quest’ultimo  dipinto  ha  grandi  bel- 
lezze. La  scala  è perfetta,  la  prospettiva  è rigorosamente  osservata,  tanto  che  chi  co- 
nosce il  luogo,  potrebbe  crederlo  una  fotografia  ; perchè  tutti  i particolari  di  questa  gra- 
ziosa tela  sono  trattati  in  una  maniera  delle  più  reali. 
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FEDERICO  ROSSANO 


Fra  i nostri  artisti  che  risiedono  oggi  a Parigi  vi  è il  Rossano. 

Nato  in  Napoli  nel  1840,  ebbe  i suoi  primi  insegnamenti  nell’Istituto  di  Belle  Arti, 
ma  ben  presto  si  svincolò  dalle  tradizionali  forme  del  paesaggio  e studiò  da  solo.  Ebbe 
grandi  tendenze  per  le  impressioni  delicate  del  vero  , e le  sue  tele  hanno  sempre  molta 
dolcezza  di  colorazione  ed  una  buona  fattura.  Lavorò  molto  nelle  pianure  di  Licola  ed  a 
Portici;  varie  tele  pregevolissime  di  questo  artista  si  ammirano  oggi  in  case  di  amatori. 
Nella  esposizione  di  Milano  del  1867  i suoi  paesaggi  fecero  un  vero  furore,  la  finezza 
e l’accurata  ricerca  delle  più  minute  particolarità  gli  diedero  un  nome  distintissimo.  Oggi 
siamo  privi  da  qualche  tempo  di  sue  opere;  egli  vive  in  Francia,  dove  le  nebbie  leggere 
e vaporose  della  Senna  sono  spesso  il  più  gradito  tema  che  tratta.  Il  suo  quadro  dei 
Platani  gli  diede  rinomanza  in  Francia. 

La  morte  di  un  suo  carissimo  amico,  Marco  de  Gregorio , pittore , che  oggi  si  chia- 
merebbe intransigente  — poiché  era  di  quelli  che  sostenevano  il  vero  in  pittura  dal  lato 
della  realtà  impressiva;  la  morte,  diciamo,  di  questo  buon  artista  lo  decise  ad  abbandonare 
il  suo  soggiorno  di  Portici  ed  andare  a Parigi. 

Ci  è difficile  rintracciare  le  opere  del  Rossano,  poiché  per  la  più  parte,  e le  più  im- 
portanti, sono  state  acquistate  da  amatori  esteri,  onde  dobbiamo  contentarci  di  queste  poche 
notizie. 

Nella  mostra  semi-internazionale  di  Roma,  in  quest’anno,  il  Rossano  si  è fatto  presente 
con  tre  quadri,  dei  quali  nessuno  ha  attirato  l’attenzione  del  pubbico  per  una  qualsiasi  nota 
superiore.  Crepuscolo,  Raccolta  di  frutta , La  Primavera  , sono  lavori  artistici  i quali 
se  indicano  nell’autore  una  forte  conoscenza  pittorica  nel  collocare  il  soggetto  e stempe- 
rare i colori , indicano  pure  una  completa  mancanza  di  concetto  e come  il  Rossano  sia 
venuto  meno  alle  speranze  fatte  giustamente  concepire  col  suo  dipinto  i Platani. 


GIUSEPPE  DE  1STITTIS 


Nacque  a Barletta  nel  1841  e subito  lo  ritroviamo  a studio  nell’Istituto  delle  Belle 
Arti,  sotto  la  guida  dei  professori  Mancinelli  e Smargiassi.  Il  suo  intuito  logico,  natural- 
mente sviluppato,  gli  mostrò  presto  che  i due  suoi  maestri  non  poteano  rappresentare  il 
progresso  artistico , verso  il  quale  sentivasi  prepotentemente  attirato.  Li  lasciò  dunque  e 
si  diede  a seguire  la  sua  ispirazione,  prendendo  il  buono,  il  bello  ed  il  vero  ove  lo  tro- 
vava. È forse  a questa  mancanza  di  studi  seri  e seguiti,  che  il  De  Nittis  deve  quell’  a ten- 
toni, che  si  osserva  nell’andamento  storico  del  suo  lavoro  pittorico. 

Tale  titubanza  di  stile  e di  concetto  produsse  che  il  cammino  in  Napoli  non  gli  fu 
agevole,  si  vedeva  oscurato  da  altri  a lui  superiori  e costretto  a restarsene  in  una  pen- 
ombra punto  piacevole.  Lasciò  quindi  Napoli  e si  recò  a Parigi  trasportando  seco  tutti 
i bozzetti  e gli  studi  che  avea  copiati  dal  vero  nelle  lussureggianti  e splendide  vicinanze 
di  Napoli. 

Il  suo  primo  quadro  che  attirò  l’attenzione  degl’intelligenti  fu  la  strada  di  Brindisi, 
e ne  fece  conoscere  il  poco  comune  ingegno.  Questo  si  manifestò  più  nettamente  con  una 
serie  di  piccole  tele,  ch’egli  dipinse,  seguendo  le  orme  del  Meissonnier  e del  Fortuny. 
In  esse  vi  erano  intere  ligure  e bellissimi  panorami  con  effetti  di  luce,  tanto  più  ammi- 
revoli quanto  più  era  ristretta  la  tela.  I francesi  ebbero  perciò  modo  d’apprezzare  il  va- 
lore reale  di  questo  artista,  ed  in  breve  divenne  un  pittore  di  grido  e ricercato.  Non  man- 
carono le  lodi  pubbliche  e private , e il  De  Nittis  ebbe  il  torto  di  accettarle  tutte  per 
moneta  contante  senza  farvi  la  necessaria  tara;  sicché  credendosi  già  giunto  all’apogeo 
della  carriera,  da  modesto  divenne  orgoglioso,  e si  crede  di  un  valore  più  del  reale , ma 
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seppe  conservare  ciò  nonostante  sempre  un  cuore  affettuoso  per  i suoi  compatriotti.  Re- 
spinse la  protezione  del  Gfoupif,  sebbene  tutti  riconoscano  in  questo  negoziante  una  grande 
abilità  nel  far  brillare  un  quadro,  esponendolo  con  effetti  di  luce  d’un  merito  inapprez- 
zabile, e che  spesso  fa  credere  oro  di  coppella  ciò  che  non  è che  bassissimo  orpello. 

Il  De  Nittis  ha  vissuto  più  tempo  a Londra,  ove  il  suo  quadro,  Il  Ponte  di  Londra , 
bellissimo  e di  grande  interesse  artistico,  fu  molto  apprezzato,  costituendogli  nella  capi- 
tale dell’ Inghilterra  una  vera  riputazione.  E tale  egli  avrebbe  potuto  conservarla,  come 
pure  in  altri  paesi,  se  al  suo  vasto  ingegno  avesse  dato  uno  scopo  più  distinto.  Invece 
egli  dipinge  di  tutto,  dando  la  preferenza  alle  scene  napoletane , per  ricordo  alla  patria 
lontana;  a quadri  di  genere,  per  esercitare  il  pennello;  ed  alle  scene  della  vita  parigina, 
in  omaggio  alla  patria  d’adozione. 

Un  critico  francese,  parlando  del  De  Nittis , ha  detto  : « Il  a la  disinvolture  de  la 
Science  du  réalisme  moderne  et  du  chic  du  jour  » . 

La  fortuna  gli  è stata  amica,  e mentre  altri,  che  non  valgon  meno  di  lui , stentano 
la  vita,  egli  è divenuto  ricco.  G-ode  di  tutte  le  comodità  della  vita,  e possiede  una  bella 
villa  nel  Pois  eie  Botilo gne , riccamente  mobiliata,  ove  abita  accerchiato  dalla  sua  graziosa 
famiglia.  I suoi  quadri,  grandi  o piccoli  che  siano,  sono  pagati  da  dieci  a quarantamila 
franchi,  ed  è difficile  molto  che  oggi  egli  discenda  da  simili  prezzi. 

Fra  i principali  suoi  lavori  piacerai  annoverare:  La  diligenza  sul  Moncenisio,  Pont 
rogai,  Place  de  la  Concorde , Viale  de  hois  de  Boulogne.  Quest’ultimo  rappresenta  una 
autunnale  giornata,  nella  quale  gli  alberi  cominciano  a restar  vedovi  di  foglie  e gli  uomini 
a cercare  di  guarentirsi  dai  primi  freddi.  Ad  eseguire  un  tal  quadro  non  bastava  copiare 
dal  vero  , ma  occorreva  studiare  profondamente  natura  ed  uomini  e specialmente  il  tipo 
della  vera  Parigina,  di  quest’essere  i cui  movimenti  più  semplici  spandono  un  profumo 
di  grazia  e di  eleganza.  Sul  primo  piano  del  quadro  stanno  tre  figurine,  tre  tipi,  uno  dif- 
ferente dall’altro,  pur  restando  unico  nella  Parigina,  dal  garbo  e dalle  movenze  inimitabile. 
Guardate  come  quella  rialza  il  suo  strascico  ! Come  l’ altra  porta  uno  sciallo  sul  braccio  ! 
Come  la  terza  ha  sul  volto  quel  velo  che  deve  nascondere  e lasciar  vedere,  mostrare  e 
non  mostrare  e finisce  col  delineare  sotto  un  vago  aspetto  i suoi  tratti  gentili!  In  questa 
tela,  da  per  tutto  è vita  e movimento  d’ una  verità  sorprendente.  Più  lungi  eccovi  una 
donna  accerchiata  da  cinque  piccoli  cani.  All’apparenza  si  direbbe  che  non  è proprio  della 
miglior  società.  Ha  freddo,  nasconde  le  mani  e passeggia  per  riscaldarsi.  Chi  sa  se  laggiù 
nel  fondo  più  lontano  non  l’aspetti  un  carrozzino  coperto,  dall’elegante  interno  tappezzato 
come  ne  posseggono  di  tali  donnine,  per  ricondurla  insieme  ai  cani  nel  fastoso  quartiere, 
arredato  dai  tributi  de’suoi  differenti  ammiratori.  Il  paesaggio  che  forma  il  fondo  di  que- 
sto quadro  è gentile  e naturale.  L’egregio  artista  ha  cercato  di  riprodurre  ciò  che  ha  visto 
con  un’esattezza  scrupolosa,  e pochi  suoi  compagni  possono  vantarsi  di  aver  ottenuto  ri- 
sultati così  salienti  con  soggetti  tanto  semplici. 

De  IJittis  è insignito  di  varii  ordini  cavallereschi  e non  gli  son  mancate  le  onoriti- 
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cenze  accademiche.  Ottenne  la  medaglia  d’oro  al  Salon , distinzione  che  la  Francia  ac- 
corda rarissimamente  ad  uno  straniero. 

Altro  premio  guadagnò  alla  Mostra  nazionale  di  Torino , ove  espose  cinque  tele  di 
grandezza,  soggetto  ed  importanza  differenti.  Hanno  per  titolo  : Ritorno  dalie  corse  del 
bois  de  Boulogne , Tipi  napoletani,  Un  treno  che  passa.  Filatrice  napoletana.  Nei 
campi  (dintorni  di  Londra).  I più  salienti  sono  i tre  primi  e specialmente  i due  a gran- 
dezza naturale. 

Il  ritorno  dalle  Corse  rappresenta  per  principale  soggetto  una  donnina,  di  quelle  ti- 
piche parigine,  conosciute  nel  mondo  con  il  nome  di  cocotte:  essa  è accompagnata  da' un 
cane  buldog,  quasi  ad  ironica  protezione  della  sua  fuggita  virtù.  Nel  fondo  veggonsi  gli 

equipaggi  di  ritorno  e già  i primi  raggi  dei  fanali  si  confondono  con  il  vespertino  chia- 

rore del  crepuscolo.  La  donna  è vestita  di  scuro,  e se  non  si  ammirasse  la  precisione  delle 
stoffe,  si  troverebbe  a ridire  su  questo  lavoro  artistico  in  cui  domina  una  tinta  monotona, 
che  in  generale  forma  la  specialità  del  De  Nittis.  Tutti  quegli  scuri , sebbene  attonati 
fra  loro  con  maestria,  producono  un  insieme' poco  in  armonia  con  la  gaiezza  d’ un  ri- 
torno dalle  corse.  Il  soggetto  principale  del  quadro  , la  donna  isolata  nella  via , non 

risponde  affatto  al  concetto  che  il  curioso  deve  formarsene  , leggendone  il  titolo  in  un 
catalogo. 

Sarà  eccentricità  artistica,  ma  io  in  arte  preferisco  la  realtà  alla  fantasmagoria,  alle 
illusioni  ottiche.  Se  il  De  Nittis  avesse  intitolato  il  suo  quadro  Una  cocotte  alla  pesca 
d}  un  merlotto,  avrei  dato  più  ragione  al  suo  pennello.  E gliel’ho  data  intera  nell’altro  : 
Tipi  napoletani.  Anche  qui  vediamo  due  donne  di  grandezza  naturale.  Son  due  popo- 
lane dai  piedi  nudi , dai  fianchi  sporgenti , dalle  forme  provocanti , dallo  sguardo  mo- 
bile e vivace,  proprio  meridionale.  Portano  delle  anfore  di  vetro,  piene  d’acqua,  che,  at- 
tinta alla  fontana  del  Leone  a Mergellina  , vien  distribuita  alle  famiglie.  Le  due  donne  , 
con  le  gonne  corte,  con  le  gambe  e le  braccia  mezzo  nude,  sono  dei  veri  tipi,  e cammi- 
nando sul  marciapiede  estremo  di  Mergellina,  si  distaccano  potentemente  sul  mare,  il  quale 
si  perde  a vista  d’occhio.  Forse  per  prospettiva  questo  quadro  lascia  a ridire,  ma  è inne- 
gabile che  chiunque  lo  guarda  capisce  di  trovarsi  innanzi  ad  un  lavoro  come  se  ne  fan 
pochi.  Nel  dipingerlo,  il  De  Nittis  si  è dovuto  ricordare  del  suo  luogo  natio,  e come 
se  la  lontananza  delle  amate  contrade  glielo  facesse  ancora  apparire  più  bello,  egli  gettò 
tutta  la  sua  smagliante  e vivida  tavolozza  su  questa  tela.  I vestiti  a colori  caldi  delle 
due  donne  s’attonano  e smorzano  piacevolmente  sulle  acque  di  un  mare  tranquillo.  Il  chia- 
rore del  sole,  la  dolcezza  della  temperatura,  la  diafaneità  dei  vapori,  sono  ritratti  alla  per- 
fezione, e dopo  che  si  è visto  questo  quadro  bisogna  restar  alcun  tempo  ad  occhi  chiusi. 
Qualunque  altro  dipinto  pare  sbiadito,  senza  effetto,  meschino.  Foss’  anche  un  treno  che 
passa,  e che  è meglio  lasciar  passare  ; non  ostante  la  severità  delle  linee  campestri  e 
lo  studio  degli  animali  fuggenti  al  rumore  della  locomotiva. 

È positivo  che  il  De  Nittis  è uno  degli  artisti  che  fa  onore  alla  scuola  napoletana  a 
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cui  appartiene  per  origine,  indole  e sentimento  artistico,  sviluppato  in  modo  superiore.  Ma 
s’ingannerebbe  parecchio  chi,  di  un  buon  artista,  volesse  farne  un  grande  artista,  sul  cui 
nome  passeranno  i secoli,  senza  offuscarlo.  Egli  ha  merito  e molto,  m’  affretto  a ricono- 
scerlo, ma  la  sua  pittura  manca  di  una  impronta  propria,  d’una  stimmate  indelebile,  come 
la  posseggono  altri,  e come  io  non  dispero  di  poter  un  giorno  ritrovare  anche  in  lui. 


GIUSEPPE  BOSCHETTO 


Nacque  in  Napoli  nel  1841.  I suoi  genitori,  onesti  commercianti,  secondarono  la  sua 
inclinazione  per  la  pittura,  ed  ottennero  che  ancora  adolescente  fosse  ammesso  nello  stu- 
dio del  Mancinelli , dal  quale  fu  iniziato  nell’  arte.  In  quel  tempo  il  Palizzi  ed  il  Mo- 
relli godevano  già  una  grande  riputazione,  e le  loro  idee  portate  nel  campo  artistico,  erano 
accolte  con  entusiasmo  dalla  gioventù  studiosa;  e ciò  con  tanto  maggior  forza  che  i due 
maestri , desiderosi  del  progresso  dell’  arte  , ne  secondavano  gli  sforzi  coi  consigli  e col- 
l’esempio. Il  Boschetto  seguì  quest’indirizzo  e le  principali  opere  da  esso  prodotte  sono  le 
le  seguenti  : L’ Infanzia  del  Petrarca , visibile  nella  pinacoteca  di  Capodimonte  , ed  il 
Galileo  Galilei  innanzi  al  tribunale  del  S.  Uffizio , entrambi  eseguiti  nel  1865. 

Quest’ultimo  quadro  è un  dipinto  notevole,  specialmente  per  un  certo  convulso  mo- 
vimento della  mano,  nel  quale  pare  che  il  grande  uomo  voglia  esprimere  tutta  l’idea  su- 
blime ond’è  invasato. 

L’artista  scelse  l’istante  in  cui  Galileo  è forzato  a sottoscrivere  una  dichiarazione  di 
smentita  alle  sue  precedenti  affermazioni  e a riconoscere  che  la  terra  non  si  muove.  Ila 
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le  braccia  incrociate  e al  di  sotto  di  uno  dei  bracci  si  scorge  la  mano  con  un  moto  che 

pare  dica:  « Eppur  si  muove!  » Bisogna  avere  sott’ occhio  il  quadro  per  giudicare  la 

bellezza  del  dipinto  ed  il  pensiero  dell’artista. 

Questo  dipinto  di  un  valore  reale,  segnato  nel  catalogo  per  15,000  lire,  fu  guada- 
gnato nella  lotteria  della  Promotrice  dal  signor  Gl.  Colonna,  che  poscia  lo  vendette  ad  un 

amatore  per  un  prezzo  molto  elevato. 

Venne  poi  Lucrezia  Borgia  che  fa  le  veci  di  Alessandro  VI.  Eseguito  nel  1866, 
è ora  visibile  nella  Pinacoteca  di  Capodimonte.  Seguirono  I clienti  che  visitano  il  pa- 
trono. È un  dipinto  di  costumi  romani , eseguito  nel  1867  e venduto  in  Inghilterra. 
Eleonora  Pimentel  condotta  al  patibolo , fu  fatto  nel  1868,  e trovasi  ora  nelle  sale 
del  Consiglio  Provinciale  di  Napoli. 

Da  tutti  questi  quadri  si  può  giudicare  il  pittore  , perchè  ciascuno  di  tali  soggetti  è 
stato  scelto  con  discernimento.  L’artista  seppe  dar  loro  l’espressione  d’una  profonda  cono- 
scenza, conservando  nello  stesso  tempo  l’esattezza  coscienziosa,  ed  i più  minuti  particolari. 

Nel  1871  espose  un  quadro  a Milano,  che  formò  la  sua  fama,  una  tela  che  fece 
sensazione  e venne  ammirata  da  tutti. 

Intendo  parlare  della  Lista  dei  proscritti  da  Siila. 

Il  soggetto  è storico  e ci  rappresenta  una  scena  della  dittatura  di  Siila,  il  quale, 
più  crudele  di  Mario,  disponeva  a capriccio  della  vita  e della  morte  della  gente  romana. 
Per  disfarsi  ancora  più  presto  di  coloro  che  gli  erano  in  uggia , fece  pubblicare  delle 
lunghe  liste  co’nomi  delle  vittime,  e con  facoltà  a chiunque  di  ucciderli  ovunque  li  incon- 
trasse. Queste  liste  furono  chiamate  tavole  di  proscrizione  , e proscritti  quelli  che  vi 
erano  registrati.  Ogni  mattina  venivano  affisse  di  queste  liste , che  il  popolo  romano 
esaminava  con  curiosità  e terrore. 

Nel  quadro  del  Boschetto  si  vede  come  i proscritti  erano  avvinti  prima  di  venir 
condotti  in  prigione.  L’  artista  ha  certo  modificato  gli  orrori  di  quella  scena  , e nondi- 
meno si  è colpiti  da  raccapriccio  guardando  il  quadro  e pensando  alle  crudeltà  che  si 
commettevano  in  quei  tempi  remoti.  La  luce  è ben  scelta  e adatta  alla  scena.  E l’alba; 
il  giorno  nascente  getta  delle  ombre  caratteristiche  sulle  persone  che  non  hanno  avuto  il 
coraggio  di  aspettare  che  il  sole  fosse  alto  per  assicurarsi  della  sorte  loro  riservata  e 
di  quella  delle  loro  famiglie  o dei  loro  amici.  Buono  n’  è il  disegno  , il  cielo  è limpido 
ed  ogni  figura  ha  l’espressione  che  le  compete. 

In  quel  tempo  si  parlò  tanto  di  questo  dipinto  , che  io  temerei  di  stancare  i lettori 
se  volessi  ripetere  tutte  le  lodi  cui  fu  fatto  segno.  Il  quadro  I Proscritti  è eccellente  , 
tanto  per  la  composizione  , quanto  pel  concetto  artistico. 

Nel  1872  fece  la  schiava  fuggitiva , che  davvero  prese  la  fuga  per  l’Inghilterra  poi- 
ché fu  subito  comperata  da  un  ricco  inglese. 

Nel  1875  compose  quel  meraviglioso  quadro:  Un  matrimonio  per  danaro,  che  fu 
molto  ammirato  a Parigi  ed  acquistato  dalla  casa  Goupil.  Il  soggetto  è bene  ideato  ; il 
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quadro  rappresenta  l’interno  di  una  chiesa  con  tutti  gli  accessori  di  una  finezza  e di  una 
verità  sorprendente.  Sull’ altare  maggiore  si  nota  pure  la  tovaglia  a ricami  circondata  da 
un  merletto  eseguito  a meraviglia  senza  essere  leccato.  La  folla  è ben  distribuita,  e l’e- 
spressione delle  figure  è varia,  come  si  addice  ài  la  scena.  Questo  quadro  è di  un  realismo 
degno  del  pennello  dell’artista;  è un  idillio  della  vita  vera,  notevole  per  le  cure  colle 
quali  ha  trattato  i particolari,  ed  ha  saputo  modellare  le  sue  figurine.  La  fanciulla  fidan- 
zata cade  in  deliquio  nel  vedere  il  suo  giovine  ed  abbandonato  amante  , che  tenta  farsi 
strada  fra  gli  spettatori,  aprirsi  un  varco  fino  a lei  ed  impedire  gli  sponsali'.  Ma  gli  amici 
lo  trattengono,  cercando  di  condurlo  fuori  e di  calmarlo,  sebbene  poco  vi  riescano,  a giu- 
dicarne da  quel  suo  sguardo  corrucciato.  Le  donne  che  lo  fissano  con  curiosità  e spavento 
par  che  dicano:  « uno  scandalo  in  chiesa,  in  questo  santo  luogo  !...  » La  giovine  e bella 
fidanzata  -sente  il  rimorso  che  le  opprime  il  cuore  ; le  grandi  ricchezze  del  suo  vecchio 
adoratore  l’hanno  abbagliata,  forse  anche  le  persuasioni  della  madre,  desiderosa  di  vedere 
la  figlia  circondata  dagli  agi  e dalla  opulenza....  Si  precipita  ella  verso  di  lei  ; non  ne 
vediamo  il  sembiante  , ma  solo  le  mani  alzate  che  protende  verso  l’ infelice  quasi  per 
recarle  aiuto.  E il  povero  sacerdote  rimane  là  tutto  stupefatto , e non  sa  veramente  che 
s’abbia  da  fare.  La  balaustra  dinnanzi  all’altare  è tratteggiata  con  esattezza  sorprendente, 
e quel  vecchio  che  vi  si  appoggia  cogli  occhiali  sul  naso,  forma  un  quadro  di  genere  a 
parte,  sia  per  la  posa  che  per  1’  espressione  del  sembiante.  Si  vede  che  il  Boschetto  sa 
ben  modellare  le  sue  figurine.  Il  colorito  ha  una  forza  ed  una  rara  energia  , e possiede 
pure  un’  impronta  caratteristica.  Il  soggetto  di  questo  quadro  mi  fa  pensare  a quei  versi 
di  Heine: 

« Es  ist  eine  alte  Geschichte, 

« Doch  bleibt  sie  ewig  neu, 

« Und  wem  sie  just  passi rt 

« Dem  bricht  das  Herz  entzwei  » . 


All’  Esposizione  di  Milano  , il  Boschetto  prese  parte  con  un  dipinto  di  media  gran- 
dezza intitolato  Strada  di  S.  Lucia  in  Napoli.  Questo  quadro  lasciava  a desiderare 
per  prospettiva  e disegno  , ma  ritraeva  con  esattezza  quella  popolosa  via  nella  quale  , 
i vividi  colori  dei  vestiti  delle  popolane  armonizzano  con  uno  splendido  e smagliante  pa- 
norama. 11  tocco  di  luce  non  vi  è ben  definito,  ma  quelle  venditrici  di  spighe,  di  acqua 
sulfurea,  sono  palpitanti  di  verità,  sia  negli  atteggiamenti  sia  nel  modo  d’acconciarsi. 

Non  penso  che  questo  dipinto  possa  annoverarsi  fra  le  migliori  cose  del  valente  ar- 
tista, ma  piacerai  fermarmici  perchè  in  esso  trovo  sviluppata  con  maggior  ardire  di  con- 
cetto e sicurezza  di  tocco  la  nota  caratteristica  di  lui. 

Tale  nota  è nell’  accordo  di  colori  vividi , caldi,  taglienti  , e ove  parrebbe  che  T uno 
dovesse  far  guerra  all’  altro.  Il  Boschetto  ha  saputo  crearsi  una  specialità  nella  tonalità 

dei  vari  colori,  per  quanto,  presi  isolatamente,  sembrino  discordanti. 

Arte. 
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Una  nuova  prova  di  ciò  la  trovo  nel  quadro  or  ora  finito  , un  venditore  di  fiori. 
Poche  volte  mi  è avvenuto  vedere  una  riunione  più  disparata  di  vivi  colori , e tuttavia 
essi  stanno  insieme  senza  urtare  le  facoltà  ottiche  di  chi  li  guarda.  Certo  in  sulle  prime 
quelle  varie  tinte  di  rosso,  di  giallo,  di  verde  e di  bleu,  producono  un  effetto  di  sor- 
presa , ma  1’  occhio  vi  si  abitua  subito  e vi  si  accosta  poi  con  compiacenza.  A Torino 
egli  espose  un  gran  quadro  di  costumi  napoletani  moderni  : Il  sorger  della  luna  a S. 
Lucia. 

A mostrare  però  che  egli  non  dimentica  le  buone  tradizioni  storiche,  il  Boschetto  ha 
esposto  all’ultima  mostra  di  Roma  (1883)  una  tela  di  soggetto  storico  e filosofico  : Socrate 
che  beve  la  cicuta.  Un  quadro  che  ricorda  la  eroica  fine  del  mediocre  scultore,  ma  gran- 
dissimo filosofo  greco , va  lungamente  studiato  e meditato.  Socrate  è in  prigione  , in 

piedi,  vestito  di  bianco  e si  prepara  a bere  la  cicuta,  che  un  soldato  gli  presenta  in  una 

coppa.  Intorno  a lui  i suoi  discepoli , seduti  e costernati , si  coprono  il  capo  coi  lembi 

delle  loro  tuniche,  e volgono  altrove  gli  occhi  per  non  assistere  al  supplizio  del  grande  e 
adorato  maestro.  La  prigione  è nell’  ombra,  ma  la  luce  che  viene  da  un  corridoio  illumi- 
nato al  di  fuori,  batte  di  sghembo  sulle  figure  e fa  correre  lunghe  ombre  sul  pavimento. 
La  trovata  della  luna,  come  nel  loro  gergo  dicono  i pittori,  è triste  come  il  sentimento 
del  soggetto,  e si  presta  a una  pittura  energica  e vigorosa.  Ora  non  si  dà  più  a bere  la 
cicuta  ai  grandi  novatori , ma  i nostri  tempi  sono  meno  cangiati  di  quel  che  si  pensa. 
Ogni  epoca  ha  i suoi  martiri  e pare  che  Boschetto  siasi  assunto  di  consacrar  loro  di  tempo 
in  tempo  una  delle  sue  tele.  Nei  personaggi  secondari  è tutta  un’epoca  che  egli  descrive 
con  piena  cognizione  storica,  tanto  da  meritarsi  il  plauso  degl’intelligenti  e dei  veri  cultori 
dell’arte.  È l’epoca  in  cui  cominciava  la  decadenza  di  quella  grande  civiltà  greca,  che  do- 
veva in  gran  parte  trasfondersi  nella  romana.  Di  carattere  serio,  riflessivo,  il  nostro  ar- 
tista si  compiace  nella  riproduzione  di  quei  fatti  che  creano  il  carattere  , rafforzano  le 
fibre  e formano  i grandi  cittadini  e le  grandi  individualità. 


FRANCESCO  LOJACONO 


Nato  in  Sicilia  e propriamente  a Palermo  nel  1842,  giovanissimo  venne  a studiare 
la  pittura  in  Napoli  e vi  si  stabilì  definitivamente.  Ebbe  a maestri  i fratelli  Palizzi  e lor 
fece  onore.  E buon  paesista  ed  anche  lè  sue  marine  sono  grandemente  ricercate.  Poche 
cose  possono  ammirarsi  nel  suo  studio , perchè , malgrado  la  gran  quantità  di  quadri  da 
lui  eseguiti,  pochissimi  ne  sono  restati  in  Napoli,  e si  trovano  solamente  nelle  case  parti- 
colari e ne’  Palazzi  Reali. 

A tutte  le  Esposizioni  si  sono  visti  quadri  di  Lojacono,  ed  a Vienna  sopratutto  fece 
furore.  E.  Ranzoni,  scrisse  di  lui  in  un  giornale  tedesco: 

« Lojacono  8 Mittagsruhe  in  der  Gegend  von  Neapel,  ist  wieder  mit  dem  frap- 
« panten  Realismus  und  der  technischen  Freiheit , welche  diesen  Meister  auszeichnen, 
« gemacht,  und  viel  einheitlicher  und  in  den  grossen  Linien  gefallsamer  componirt, 
« als  die  Gemdlde , ivelche  wir  friiher  von  diesem  kuknsten  aller  Landschaftsmaler 
« gesehen  » . 

Il  riposo  del  meriggio,  nei  dintorni  di  Napoli,  è di  un  realismo  abbagliante,  e di- 
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pinto  con  quella  libertà  tecnica  che  lo  distingue,  e sorpassa  quanto  abbiamo  visto  dell’ar- 
dito paesista.  Questo  quadro  ha  grande  unità  nelle  sue  linee  e non  si  può  fare  a meno 
di  ammirarlo. 

Lojacono  è stato  decorato  per  ben  tre  volte,  ed  ha  guadagnato  la  medaglia  d’oro  in- 
sieme ad  altri  in  differenti  occasioni.  Da  molti  mesi  si  è dato  a studiare  la  lava  del  Ve- 
suvio in  tutti  i suoi  particolari,  e passa  delle  giornate  intiere  sulla  montagna  per  osser- 
vare i differenti  effetti  di  luce  su  quelle  masse  grigie  ed  inerti.  Tutti  questi  studi  gli 
serviranno  a fare  un  gran  quadro,  che  aspettiamo  con  impazienza  di  poter  ammirare.  Non 
osserva  solo  la  parte  geologica  del  Vesuvio,  ma  pensa  pure  ad  animare  il  suo  paesaggio, 
affinchè  l’occhio  profano  possa  trovarvi  un  punto  d’appoggio.  Nessun  dipinto  è mancante  di 
un  certo  numero  di  ben  disposte  figurine,  ed  a torto  uno  scrittore  napoletano  voleva  muo- 
vergliene rimprovero  parlando  del  suo  gran  quadro,  Un  giorno  di  caldo,  che  fu  esposto 
a Napoli.  Io  credo  che  quella  tela  sia  uno  de’  suoi  migliori  dipinti,  e ne  serbo  memoria 
come  se  l’avessi  tuttora  sotto  lo  sguardo.  I suoi  colori  sono  caldi,  riscaldano  per  così  dire 
l’immaginazione,  e vi  ritroviamo  sempre  una  perfetta  armonia  fra  gli  uomini  ed  il  paesaggio. 

Una  giornata  di  caldo  in  Sicilia  è un  paesaggio  quasi  arido  ; sul  davanti  evvi  un 
vasto  campo  sparso  qua  e là  di  fichi  d’ India  ricoperti  di  polvere  e bramosi  di  pioggia. 
Il  terreno  è secco,  la  via  polverosa;  in  fondo  si  vede  una  città  ed  un  lembo  di  mare. 
E d’uopo  di  ammirarne  più  la  correttissima  prospettiva,  oppure  la  trasparenza  dell’  aria? 
E nebbia,  ovvero  sono  i vapori  del  calore,  che  involgono  il  tutto  in  una  specie  di  legge- 
rissimo e diafano  velo , o meglio  ancora , è la  polvere  sollevata  dal  passaggio  delle  car- 
rozze? Che  armonia!  che  movimento  in  quella  scena!  Le  due  carrozze  che  si  veggono  han 
trasportato  due  uffiziali  e due  borghesi;  si  capisce,  a prima  vista,  che  trattasi  dei  preli- 
minari d’ un  duello.  Con  quale  squisitezza  di  tatto  ha  saputo  interrompere  la  monotonia 
del  paesaggio!  Come  è perfetto  quel  muro  che  circonda  una  villa!  Non  vi  manca  nessun 
particolare  ; havvi  pure  accanto  al  portone  la  piccola  nicchia  con  la  Madonna,  e la  lampada 
che  vi  arde  dinanzi,  conforme  al  costume  delle  nostre  campagne.  L’aria  circola  fra  le 
foglie  degli  alberi  e vi  senti  spirare  un  dolce  venticello  che  vien  dal  mare. 

Un  altro  dipinto,  uno  studio  dal  vero,  L’ottobre,  ci  mostra  gli  alberi  quasi  sfrondati 
e ci  annunzia  ravvicinarsi  dell’inverno.  La  luce  è ben  calcolata,  e cade  sopra  un  fiumi- 
cello,  che  vediamo  scorrere  fra  le  pieghe  del  terreno.  Soprattutto  lo  sfondo  di  questo  qua- 
dro è degno  d’encomio. 

Intanto , come  nessuno  è perfetto  , nemmeno  il  Lojacono , la  Conca  d’  oro  è il  suo 
calcagno  di  Achille.  Malgrado  le  molte  bellezze  di  quel  quadro,  esso  non  è privo  di  mende, 
che  fortunatamente  non  s’incontrano  nelle  altre  opere  del  simpatico  artista. 

Egli  espose  a Torino  Dopo  il  tramonto,  bel  quadro,  nel  quale  la  luna  si  riflette  nelle 
acque  : sul  davanti  le  barche  sono  animate  da  pescatori  intenti  a raccomodare  le  reti.  Il 
placido  mare  va  in  lontano  a confondersi  coll’orizzonte  ; le  nubi  sono  di  sorprendente  tras- 
parenza e tutto  è all’unisono  tanto  per  la  composizione  che  per  il  colorito. 
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Presso  Posilipo  è un  altro  bellissimo  dipinto  e perfetto  in  tutti  i suoi  particolari.  È 
fatto  dal  vero  e ci  rappresenta  un  paesaggio  sulla  riva  del  mare. 

Tutti  questi  bei  quadri  furono  comperati  da  intelligenti  amatori,  e Lojacono  ha  appena 
il  tempo  di  finire  i suoi  lavori , chè  son  venduti  prima  di  esser  compiuti.  L’ ultimo  suo 
lavoro  rappresenta  le  rovine  del  Tempio  di  Castore  e Polluce  ad  Agrigento.  Le  quat- 
tro colonne  del  tempio  ed  il  pezzo  di  cornicione,  poggiato  su  di  esse , si  distaccano  po- 
tentemente e con  ardita  linea  dai  fondo.  Tutto  intorno  è il  caldo,  la  vita  possente  d’una 
vegetazione  gigantesca  che  si  trova  nella  sicula  terra  durante  il  cominciar  dell’estate.  È 
già  l’Africa  con  il  suo  torrido  clima,  moderato  dalla  brezza  del  mare.  Oltre  la  parte  tut- 
tora ritta  del  tempio , noi  ne  troviamo  i ruderi  per  terra,  a metà  nascosti  da  gruppi  di 
fichi  d’india,  sui  quali  s’arrampicano  i convolvoli,  i cui  fiori  variopinti  armonizzano  con  il 
rosso  dei  papaveri,  il  giallo  della  ginestra,  ed  il  bianco  delle  campestri  margherite.  Tutta 
la  flora  del  mese  di  giugno  è potentemente  , ed  esattamente  riprodotta  dal  Lojacono  nel 
suo  dipinto.  Non  manca  1’  effetto  del  paesaggio , ad  armonizzarne  le  varie  tinte  ; e quasi 
a dargli  un  centro , vi  ha  posto  una  bambina.  Porta  un  fascio  di  legna , raccolta  nel 
vicino  bosco.  Il  suo  vestitino  cilestre  si  distacca  benissimo  dal  grigio  delle  vicine  colonne, 
come  dal  verde  dei  lontani  ulivi.  In  questi,  l’aria  scherza  con  piena  libertà  e par  quasi 
vederne  muovere  le  foglie,  tanto  un  ramo  è ben  staccato  dall’  altro.  Il  chiaro  artista  ha 
poi  messo  non  poca  attenzione  a riprodurre  sul  cornicione  quella  intonacatura  che  par 
stucco,  trovato  grandioso  dell’arte  greca  e di  cui  abbiamo  larghe  vestigia  sulle  mura  di 
Pompei. 

Un  altro  bel  quadro  è V arrivo  inatteso  , episodio  della  campagna  siciliana.  E un 

quadro  di  paesaggio  , con  un  cielo  d’  un  azzurro  raro  , un  terreno  ricco  d’  un’  infinità  di 

* 

pianticelle  bionde,  d’un  biondo  d’oro  fuso  smagliante  sotto  una  pioggia  di  luce  solare  cal- 
dissima e tranquilla.  Quel  cielo  è una  meraviglia,  il  terreno  è un  incanto  , poiché  nella 
loro  uniformità  di  intonazione  vi  è tanta  varietà  di  particolari  da  trasportarci  veramente 
in  una  di  quelle  campagne  meridionali  sotto  il  sole  di  un  meriggio  estivo  senza  vento 
e nello  stesso  tempo  senza  afa  che  opprima.  Il  cielo  è tutto  azzurro,  tranne  qualche  lie- 
vissima nube,  che  non  darà  mai  pioggia  ; tuttavia  le  gradazioni  di  quell’azzurro  sono  in- 
finitamente studiate  sino  a divenire  leggermente  violacee  laggiù  nell’orizzonte  lontanissimo, 
in  cui  la  pianura  si  confonde  col  cielo.  A popolare  questa  pianura  materialmente  non  v’è 
che  un  casolare  diroccato  di  mattoni  e terriccio  , ma  molto  lontano,  di  modo  che  è poco 
appariscente.  Sul  dinanzi  si  svolge  la  scena  che  giustifica  il  titolo  del  quadro.  Sono  da 
sei  ad  otto  figure  tutte  di  gente  rustica  e di  un  bersagliere.  Questi,  passando  con  una 
compagnia  di  commilitoni  per  quella  campagna,  lo  vedi  staccarsi  dalla  compagnia  e correre 
ad  abbracciare  la  moglie  o la  sorella  presenti  al  passaggio.  Gli  altri  stanno  tutti  nell’at- 
teggiamento di  guardare  i soldati  che  passano,  scrutando  se  vi  è anche  per  essi  un  proprio 
caro.  Dove  forse  riuscì  meno  il  Lojacono  è nelle  figure,  quantunque  lo  stacco  e l’atteg- 
giamento sieno  perfetti. 
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Altri  due  quadri  nuovissimi  sono  Presso  il  Vesuvio  e Gli  ulivi  saraceni.  Questa  tela 
è tenuta  da  un  mostro  della  vegetazione  , squarciato  in  mille  modi , che  si  erge  quasi 
un  fantasma  col  suo  tronco  di  corteccia  vuota  sino  ad  una  certa  altezza  in  cui  spuntano 
i rami  nudi  e stecchiti.  A’piedi  dell’albero  sta  una  canestra,  abbandonata,  si  vede,  dai  rac- 
coglitori d’  ulivi  ; più  in  giù  un  altro  ulivo  della  stessa  specie  protende  i suoi  rami  con- 
torti. Il  cielo  ed  il  terreno  hanno  l’azzurro  ed  il  giallo  di  quel  cielo  e di  quel  terreno  si- 
ciliano a cui  Lojacono  seppe  con  la  sua  tavolozza  strappare  il  segreto. 

Credo  non  andare  errata,  dicendo  che  quest’  ultimo  lavoro  del  Lojacono  può  prendere 
il  primo  posto  nella  sua  estrinsecazione.  I vapori  che  coprono  il  cielo,  le  ombre  ben  po- 
ste, gli  accidenti  del  terreno,  resi  con  una  serie  di  toni  vigorosi,  dimostrano  com’egli  sia 
fra  quelli  cui  l’avvenire  promette  meritati  trionfi. 


EDUARDO  TOFANO 


Nacque  in  Napoli  nel  1842  da  Giacomo  Tofano,  il  quale  esercitava  la  professione  di 
avvocato  ed  avrebbe  potuto  vivere  agiatamente  e diventar  celebre  se  non  si  fosse  immi- 
schiato nella  politica,  che  gli  fruttò  l’esilio  nel  1848.  Padre  di  numerosa  prole,  ve- 
deva la  sua  fortuna  scemare  di  giorno  in  giorno  ; pure , mercè  sforzi  inauditi  e grandi 
sagrifizi,  pervenne  a completare  l’educazione  dei  suoi  figli , educazione  non  solo  lettera- 
ria e scientifica,  ma  altresì  artistica.  Infatti  dovettero  imparare  il  disegno  e la  musica, 
ed  incoraggiati  dal  padre,  uno  di  essi  si  diè  all’avvocatura,  l’altro  divenne  pittore  e l’ul- 
timo pianista  e compositore  rinomato. 

Eduardo  studiò  matematica  e rettorica,  visitò  il  liceo  di  Pisa,  e se  oggi  muove  lo 
stupore  col  suo  ingegno  e col  suo  sapere , tutto  ciò  egli  deve  alle  cure  ed  all’  incorag- 
giamento del  padre,  il  quale  non  desiderava  certo  che  si  volgesse  alla  pittura,  ma  piut- 
tosto alle  lettere , imperciocché  egli  scriveva  tanto  bene  da  meravigliare  i suoi  stessi 
professori. 

Di  quel  tempo  la  famiglia  Tofano  si  stabilì  a Torino,  ove  Eduardo  frequentò  l’Acca- 
demia di  Belle  Arti , e si  fece  ammirare  pe’  suoi  disegni , il  che  lo  invogliò  a dedicarsi 
corpo  ed  anima  alla  pittura.  Poco  dopo,  la  famiglia  lasciò  Torino  per  stabilirsi  a Bologna, 
e quivi  egli  continuò  i suoi  studi  artistici. 

Nel  1860,  suonata  l’ora  della  libertà,  tutti  gli  esiliati  rividero  la  patria,  e Gia- 
como Tofano  non  fu  degli  ultimi  a tornarvi  ed  a riprendere  l’esercizio  della  sua  profes- 
sione d’avvocato  penale.  In  Napoli  Eduardo  divenne  allievo  del  Morelli  e fece  rapidissimi 
progressi  ; lavorando  dal  mattino  alla  sera,  fu  ben  presto  lo  scolare  favorito  di  così  gran 
maestro. 
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Nel  1864  espose  una  tela  storica,  rappresentante  la  Capitolazione  dei  repubblicani 
in  Napoli,  alla  fine  del  passato  secolo.  Poi  un  quadro  rappresentante  una  monaca:  Suor 
Maria.  L’espressione  di  quest’  ultima  figura  è triste  e rassegnata,  vi  si  osserva  il  dolore 
di  trovarsi  lungi  dal  mondo  e da  tutto  ciò  che  ella  ama.  È una  pittura  delicata  e tras- 
parente, e sopratutto  il  tono  del  bianco  della  veste  è mirabile. 

La  sua  Gulnara,  ispirata  dai  versi  di  Byron,  è tutta  una  poesia  e non  si  può  senza 
rincrescimento  staccarne  lo  sguardo. 

L’Angelo  sterminatore  dei  neonati  egiziani,  soggetto  biblico,  è un  gran  quadro  che 
adorna  una  delle  tante  chiese  di  Napoli,  dipinto  con  arte  ed  intonazione  vera. 

Eseguì  diversi  altri  dipinti,  fra  quali  è a notare  V Odalisca.  La  tela  rappresenta  una 
camera  orientale,  ove  un’  odalisca  è distesa  sopra  un  divano  molto  basso  e circondata 
da  tutto  il  lusso  dell’Oriente;  ella  riposa  e pensa,  se  pensar  può!  Questa  donna  è di 
una  notevole  bellezza  di  forme,  d’  una  bellezza  splendida;  il  colorito,  i capelli,  gli  occhi 
neri,  tutto  è armonia.  L’artista  diede  a quei  colori  brillanti  un  insieme  davvero  stupendo, 
ed  in  questa  pittura  v’è  risalto  e trasparenza.  Il  tipo  della  donna  è riprodotto  con  tanta 
verità  che  pochi  altri  prima  di  lui  seppero  far  meglio.  Che  posa  voluttuosa,  e con  qual 
naturalezza  ella  solleva  il  piede  leggiadro  per  far  saltellare  e cadere  la  pianella  che  glielo 
nasconde!  Con  quale  arte  sono  ordinate  le  sue  vesti!  Ogni  piega  è stata  studiata  e non 
di  meno  tutto  ricade  naturalmente.  Che  bella  mano  dalle  unghie  terse  , quale  ricchezza 
d’  abbigliamenti , che  nasconde  il  corpo  ma  rivela  le  forme  e i fianchi  ben  formati  ! Ag- 
giungi la  magnifica  pianta  ai  suoi  piedi,  il  bel  tappeto,  ed  il  parato  delle  pareti  ; il  tutto 
eseguito  con  cura.  Sebbene  egli  abbia  dovuto  fare  dei  seri  studi  e sostenere  fatiche  inaudite 
per  completare  un  quadro  così  perfetto,  pure  ciò  non  appare,  tanto  la  morbidezza  dell’in- 
sieme inganna  anche  intorno  al  tempo  che  egli  ha  speso  a compirlo. 

Tofano  è un  artista  coscienzioso,  anzi  sovente  troppo  coscienzioso  ; egli  dubita  spesso 
di  sè,  crede  di  non  far  bene  e si  consuma  nel  desiderio  della  perfezione.  Fa  e rifa,  tocca 
ritocca,  cancella  il  già  fatto,  ora  contento,  ora  scontento  ; egli  ha  l’arte  di  nascondere  le 
sue  aspirazioni  al  sublime  ed  i suoi  quadri  sono  freschi,  graziosi,  ammirati  e ricercati  da  tutti. 

Un  altro  bel  quadro  rappresenta  Cleopatra  in  atto  di  presentarsi  a Cesare  ; un 
piccolo  schizzo  : Dante  che  incontra  Beatrice  nelle  vie  di  Firenze.  Quest’  ultimo  non 
ho  potuto  vederlo  finito  ; credo  che  egli  lo  abbia  completato  a Parigi,  ove  abita  al  presente. 

Tofano  dipinge  ad  acquerello,  e ci  riesce  a maraviglia,  è lui  che  ha  rimesso  in  moda 
questa  specie  di  pittura. 

Quando  Goupil  venne  a Napoli  visitò  Tofano  e fu  colpito  dall’ingegno  di  questo  gio- 
vane ; gli  dette  commissioni  per  una  serie  di  acquerelli  e l’indusse  ad  andare  a Parigi,  ove 
egli  si  recò  di  fatti  nel  mese  di  dicembre  1875.  Allora  Tofano  mutò  via,  abbandonando 
la  pittura  storica  e biblica  e dedicandosi  interamente  all’arte  moderna;  fece  dei  ritratti  che 
ottennero  gran  successo,  studi  senza  fine.  In  breve  cominciò  a farsi  strada  e il  suo  nome 
venne  citato  fra  quelli  dei  buoni  pittori  parigini.  Finalmente  egli  espose  al  Salon  un  qua- 
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dro  dal  titolo  : « Soli  » che  fece  furore.  Questa  tela  gli  costò  un  intero  anno  di  la- 
voro ed  è di  una  finitezza  inappuntabile  e senza  leccatura. 

Dopo  la  celebrazione  del  matrimonio  una  giovane  coppia  si  trova  sola,  e la  sposa,  libe- 
rata finalmente  dalla  sorveglianza  dei  parenti,  si  getta  nelle  braccia  del  suo  diletto  con 
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tutto  il  trasporto  di  una  donna  che  ama.  E un  soggetto  piccante  che  1’  autore  ha  sa- 
puto poetizzare  maestrevolmente.  Descriverlo  nei  particolari  è impossibile  ; bisognerebbe 
vederlo  per  apprezzarlo,  e per  goderne  in  tutta  la  pienezza  del  suo  splendore. 

A Parigi  Tofano  è molto  ricercato,  ed  i suoi  quadri,  gli  schizzi  e i disegni  sono  da 
tutti  conosciuti. 

Un  critico  francese,  il  signor  Ilustin,  riconosce  i suoi  meriti  ; il  che  è raro  pei  fran- 
cesi. Ecco  ciò  che  ne  dice  : 

« Il  a retenu  l’esprit  du  dessin  de  V école  italienne,  mais  il  a francisé  son  art  et 
« il  lui  a donné  cette  ampleur  qui  le  caractérise  » . 

È questa  una  lode? 

Un’  altra  particolarità  del  Tofano  è che  egli  non  ha  studio  , dipinge  a casa  , in  una 
camera  qualunque  , poiché  tiene  a rappresentare  le  sue  scene  nel  punto  ove  accadono 
ordinariamente,  e non  con  una  luce  normale. 

Ultimamente  egli  ha  dipinto  un  nuovo  quadro , cui  diede  il  titolo  di  Madre.  È 
destinato  a fare  pendant  all’  altro  Soli.  E una  tela  graziosa  , ma  non  all’  altezza  della 
prima.  I suoi  pastelli  sono  gentili,  ma  non  abbastanza  seri  per  far  perdere  del  tempo  a 
chi  li  guarda.  Nel  mondo  non  c’è  nulla  che  s’  arresta  : o si  va  innanzi  ovvero  indietro  ; 
ed  il  progresso,  che  è la  parola  d’  ordine  dei  nostri  artisti,  non  risponde  molto  ai  nuovi 
lavori  del  Tofano. 
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Un  vecchio  proverbio  dice:  « Nessuno  è profeta  nel  proprio  paese,  » e disgraziata- 
mente il  proverbio  ha  spesso  ragione. 

Eduardo  Dalbono  ne  è una  prova.  Egli  è più  conosciuto  all’estero  che  nella  sua  città 
natia.  Nato  in  Napoli  nel  1843  dal  chiaro  scrittore  Carlo  Tito  Dalbono,  mostrò  fin  dalla  te- 
nera età  una  vera  passione  pel  disegno,  e questo  suo  gusto  fu  saggiamente  incoraggiato  dal 
padre.  Ebbe  a maestri  Romeo,  d’  Elia  e Nicola  Palizzi,  ed  un  poco  anche  suo  padre  che 
gli  fece  fare  degli  studii  severi  di  storia  e letteratura.  Non  gli  si  lasciò  neanche  tra- 
sandare la  musica,  ed  il  nostro  pittore  conosce  perfettamente  la  musica  classica  e la  mo- 
derna : se  non  fosse  divenuto  un  buon  pittore , sarebbe  forse  al  dì  d’  oggi  un  valente 
maestro. 

Fin  da  bambino  era  da  suo  padre  condotto  nei  musei,  nelle  gallerie,  negli  studi  degli 
artisti  ; da  lui  era  anche  condotto  in  campagna  perchè  cominciasse  di  buon’  ora  a lavorare 
dal  vero.  Carlo  Tito,  spingendo  il  figliuolo  su  quella  strada,  avea  pure  lo  scopo  di  met- 
terlo in  grado  di  guadagnarsi  la  vita,  e di  crearsi  una  posizione  indipendente,  quantunque 
non  ne  avesse  bisogno. 

Giovanissimo  ancora  E.  Dalbono  cominciò  ad  illustrare  romanzi  e a fare  degli  schizzi 
pei  giornali  illustrati;  anche  oggi  nei  suoi  momenti  di  buon  umore  si  mostra  qualche 
volta  ai  lettori  dell’  Illustrazione  Italiana  coi  suoi  disegni  pieni  di  brio.  Esponendo  i 
suoi  due  primi  quadri  nel  1857  ad  una  mostra  napoletana,  ebbe  il  piacere  di  meritarsi 
la  medaglia  d’argento. 

Le  sue  prime  letture  furono  certamente  le  opere  di  suo  padre,  le  tradizioni  popolari 
napoletane , un  libro  che  dovè  impressionarlo  vivamente,  ed  avere  grande  influenza  nella 
scelta  dei  soggetti  dei  suoi  quadri. 
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Dalbono  è un  vero  napoletano,  lo  tiene  a vanto,  e,  salvo  poche  eccezioni,  non  fa  che 
dipingere  scene  della  vita  napoletana  e qualche  volta  soggetti  leggendari. 

Chi  non  conosce  la  sua  barca  da  Frisio  a Santa  Lucia  e la  sua  tarantella , di- 
pinta con  tanta  grazia  e verità?  Al  solo  guardarla  si  è presi  dalla  voglia  di  mettersi  a 
ballare  questa  danza  così  gaia  e voluttuosa. 

Questi  due  quadri  esposti  nel  1866  ebbero  un  successo  molto  popolare.  L’autore 
stesso  dovè  replicarli  più  volte  , ed  anche  ora  alla  Pinacoteca  di  Capodimonte , dove  si 
trova  la  barca,  è uno  dei  quadri  più  copiati.  L’altro  appartiene  al  signor  Falcon. 

Prese  parte  al  concorso  di  pittura  storica , ed  espose  il  bozzetto  del  suo  Manfredi. 

Dalbono  era  giovanissimo,  e Morelli,  presidente  della  commissione,  facendoselo  venire 
innanzi  gli  disse:  « Il  vostro  bozzetto  meriterebbe  che  vi  fosse  ordinato  di  eseguire  il 
quadro,  ma  non  siete  ancora  in  grado  di  cavarvene  le  mani.  Studiate  ed  andate  in  pace.  » 

Per  una  felice  combinazione  il  senatore  Colonna  gli  commise  l’esecuzione  di  questo 
dipinto.  Dalbono  infatti  studiò  molto  e dopo  qualche  anno  presentò  all’  Esposizione  della 
Promotrice  del  1868  il  suo  quadro  del  Manfredi. 

Il  soggetto  n’  è veramente  grandioso.  Esso  può  dirsi  una  intuizione  del  medio  evo. 
È 1’  alba.  Sulla  piattaforma'  del  castello  sta  il  Re  Manfredi , circondato  dalla  famiglia , e 
dalla  sua  corte,  da  dame  e cavalieri.  Prolungando  sino  a giorno  la  festa  cominciata  il 
dì  prima,  egli  fa  cantare  i suoi  stornelli.  A un  tratto  la  festa  è interrotta  dalla  appa- 
rizione di  sette  monaci  dall’  aspetto  severo  e lugubre  , mandati  dal  papa  per  intimargli 
la  scomunica.  Lo  sgomento  delle  donne,  Pattitudine  fiera  e minacciosa  del  Re,  e il  rac- 
capriccio prodotto  dalla  tremenda  cerimonia,  formano  la  situazione  predominante  del  dramma 
pittorico.  Lontano  si  scorge  la  città  di  Barletta,  che  spicca  vigorosamente  sul  cielo  lim- 
pido del  mattino,  all’ora  che  la  nuova  luna  tramonta. 

All’Esposizione  di  Parma  del  1872,  questo  quadro  fu  in  ballottaggio  per  la  grande 
medaglia. 

Dalbono  mi  richiama  alla  mente  una  poesia  di  Heine: 


Aus  meinen  grossen  Schmerzen, 

Mach  ich  die  kleinen  Lieder,  ecc, 

Dei  grandi  miei  dolori  faccio  le  mie  'piccole  poesie.  Di  Dalbono  per  contrario  direi 
che,  nei  suoi  grandi  dolori,  fece  i suoi  più  bei  quadri. 

Ebbe  la  sventura  di  perdere  l’unico  figliuol  suo,  la  vita  gli  divenne  di  peso.  Malgrado 
tutto  quello  che  fece  per  distrarsi,  non  potè  mai  riacquistare  l’antica  gaiezza.  Solo  il  la- 
voro gli  arrecò  conforto,  e ne  venne  fuori  la  creazione  del  suo  quadro  poetico:  La  leg- 
genda delle  Sirene. 

Io  non  sono  critico  e neppure  giornalista,  mi  studio  solo  di  ridire  le  mie  impressioni, 
ammiro  il  bello,  ed  ho  in  pregio  il  vero  talento,  ma  non  oserei  mai  giudicare  la  pittura 
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nei  suoi  particolari,  nella  sua  parte  tecnica;  non  me  ne  intendo.  Criticare  vale  insegnare, 
e,  secondo  me,  bisogna  conoscere  a fondo  un’arte,  per  permettersi  di  rilevare  le  mende 
ed  i pregi  d’una  statua  o d’un  quadro.  Ahimè,  ai  dì  nostri  ognuno  si  crede  in  dritto  di 
giudicare , con  facilità  incredibile  ed  un  viso  duro  senza  pari , ciò  che  ha  costato  forse 
degli  anni  di  lavoro,  delle  notti  d’insonnia,  dei  sacrifizi  di  ogni  sorta  ad  un  artista. 

Ma  torniamo  alle  Sirene.  Si  vede  bene  che  Dalbono  conosce  a fondo  Omero,  che  ha 
letto  la  bella  poesia  di  Heine , la  Loreley ; si  è ben  ispirato  ai  poeti , ed  il  suo  quadro 
delle  Sirene  ebbe  un  successo  favoloso.  Fu  esposto  a Napoli  nel  1871,  dove  ebbe  la  di- 
stinzione della  incisione.  Fu  riesposto  a Milano  e a Vienna,  e fu  premiato.  Bellamente 
son  disegnate  le  Sirene  , i loro  corpi  hanno  forme  voluttuose  che  eccitano  l’ immagina- 
zione : la  carne  è carne  viva , morbida , naturale , e le  pose  ne  sono  inimitabili.  Quelle 
belle  creature  han  la  forza  di  attirare  i naviganti,  e qual  mortale  potrebbe  loro  resistere? 
L’azzurro  della  grotta  e la  luce  così  ben  calcolata,  contribuiscono  all’effetto  del  quadro. 
1 teschi  dei  morti,  disseminati  sulla  spiaggia,  raccontano  la  sorte  riservata  ai  poveri  na- 
viganti. 

Dopo  questo  meritato  trionfo,  fu  nuovamente  visitato  dalla  sciagura,  ed  una  lunga  e 
grave  malattia  minacciò  la  vita  della  sua  simpatica  moglie.  Ma  Dio  ebbe  pietà  di  lui  : la 
compagna  dell’artista  fu  restituita  in  salute.  I medici  ordinarono  alla  signora  Dalbono  di 
abitare  la  spiaggia  marina  : il  marito  scelse  Mergellina,  riva  incantata  di  questo  golfo  che 
invita  l’artista  a studiare  il  movimento  del  mare,  i suoi  colori,  la  vita  ed  i costumi  dei 
pescatori,  le  barche  ed  in  una  parola  tutto  ciò  che  appartiene  alla  vita  marinaresca. 
Dalbono  con  nuovo  coraggio  e con  maggiore  ardore  continuò  a studiare  in  tutte  le  sue 
fasi  le  impressioni  dell’atmosfera  napoletana  e della  marina,  ed  ormai  è il  miglior  pittore 
questo  genere.  I primi  quadri  di  questo  nuovo  periodo  furono  la  Caligine,  i Pescatori 
di  Vongole,  la  Pesca  di  notte  ed  Un’eruzione  del  Vesuvio. 

Dalbono  è un  prestidigitatore , e dirò  che  egli  getta  sulla  tela  i suoi  quadri , con  la 
stessa  facilità  con  che  Hermann  gettava  i mazzolini  di  fiori  al  pubblico,  e non  possiamo 
a men  di  gridargli:  ancora,  ancora,  ancora! 

•Fu  in  questo  periodo  che  Dalbono  entrò  in  relazione  colla  casa  Gtoupil  di  Parigi.  Io 
non  approvo  che  si  facesse  il  pittore  esclusivo  di  G-oupil,  perchè  un  artista  dev’essere  li- 
bero di  lavorare  secondo  la  sua  ispirazione  ; voglio  l’artista  indipendente,  senza  che  la  sua 
immaginazione  si  paralizzi  sentendosi  sempre  ripetere:  « Lavora,  lavora.  » 

Son  perfettamente  d’accordo  con  Dall’Ongaro,  Rondani,  De  Zerbi  ed  altri  che  la  Festa 
della  Madonna  del  Carmine  sia  il  miglior  dipinto  uscito  dal  pennello  di  Dalbono  ; parlo 
del  presente,  perchè  l’avvenire  ci  farà  ammirare! chi  lo  sa?  Questo  quadro  fu  man- 

dato a Parigi , dove  ebbe  molto  successo , come  pure  a Londra.  Tutti  vollero  ammirarlo 
ed  appena  esposto  trovò  un  compratore,  un  americano  che  volle  portarlo  via  senza  indugi. 
Dietro  le  istanze  di  Ckmpil , egli  permise  che  venisse  riprodotto  in  rame,  una  perfezione 
d’incisione,  capolavoro  nel  suo  genere. 

Arte. 
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Conoscete,  gentil  lettore,  questo  quadro?  Tutti  i più  minuti  particolari  vi  sono  ese- 
guiti con  la  cura  la  più  scrupolosa,  e vi  si  vede  la  vita  del  popolo  come  scritta  in  un 
libro.  Eppure  il  suo  tallone  di  Achille.  Non  andate  in  collera,  amico  Dalbono  ; trovo 
che  quelle  popolane  rassomigliano  piuttosto  a delle  dame  o a delle  Odalische,  che  a delle 
Napolitane.  Mai,  nel  mio  lungo  soggiorno  fatto  in  Napoli,  ho  incontrato  nella  classe  bassa 
somiglianti  bellezze.  Voi  le  avete  dipinte  con  delle  forme  statuarie,  dei  tipi  di  matrone 
romane,  dai  profili  greci,  ma  — scusate  — mi  pesava  sull’animo  e con  la  mia  franchezza 
sentiva  il  bisogno  di  dirvelo.  Infine  vi  stendo  la  mano;  non  ve  lo  abbiate  a male,  per- 
donatemi. Se  può  farsi  un  rimprovero  a Dalbono  è che  idealizza  troppo,  ed  un  giorno  dicen- 
doglielo, mi  rispose:  « Ma  preferireste  forse  che  io  rappresentassi  il  fango,  o le  brutture?  » 
Ed  infatti,  nel  suo  quadro:  la  spiaggia  di  Mergellina,  esposto  con  tanto  successo  a Lon- 
dra dalla  casa  Cfoupil  — il  Dalbono  ha  voluto  poetizzare  tutta  quella  parte  della  nostra 
spiaggia  detta  Mergellina  — dando  alle  sue  portatrici  di  acqua  degli  aspetti  affascinanti 
e spingendo  l’amore  pel  suo  paese  ad  idealizzarlo  spesso  nelle  cose  più  curiose  e qualche 
volta  anche  ributtanti.  Ne  è una  prova  la  vecchia  megera  che  nel  davanti  di  detto  qua- 
dro vende  il  pesce  e con  certe  mani  di  scheletro  snocciola  un  rosario. 

In  quel  quadro,  il  mare  è ammirevole,  trasparente,  limpido,  e nessun  altro  pittore  ha 
1’  abilità  di  dar  tanta  vita  alle  onde , di  far  scivolare  la  barca  e farla  credere  mossa  dai 
remi.  È una  scena  della  vita  popolare  dove  niente  manca  di  ciò  che  occorre  in  simili  oc- 
casioni. Di  particolareggiare  questo  quadro  mi  pare  inutile,  dopo  che  De  Zerbi  l’ha  fatto 
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con  tanta  competenza  nel  suo  libro  : Arte  Moderna.  E una  visione  che  passa  dinanzi  ai 
nostri  occhi,  un  quadro  di  cui  si  sogna  e che  fa  perdere  il  sonno,  una  fata  Morgana,  che 
si  vorrebbe  rivedere  per  saziarsene,  ma,  ohimè!  l’America  è lontana. 

Questo  difetto  che  ho  rimproverato  al  Dalbono,  si  trova  anche  nel  dipinto  or  ora  fi- 
nito e spedito  a Parigi , La  benedizione  degli  asini.  È una  scena  di  costumi  popolari 
napoletani  : tutto  vi  è vero,  esatto,  particolareggiato,  ma  nello  stesso  tempo  tutto  vi  è ab- 
bellito, La  vita  del  nostro  popolino  è sintetizzata  nelle  sue  più  profonde  e recondite  mi- 
nuzie; si  vede  che  un  tal  quadro  ha  dovuto  costare  enorme  lavoro  ed  accurati  studi  al- 
l’ autore,  egli  ha  dovuto  passare  molti  e molti  giorni  nel  fissare  sopra  parziali  bozzetti  i 
differenti  tipi  che,  posti  insieme,  formano  il  nuovo  quadro,  degno  dei  suoi  precedenti  lavori. 

Nella  Benedizione  degli  asini  si  ammirano  straordinarii  pregi , quali  la  riproduzione 
esatta,  fedele,  d’un  verismo  invidiabile,  d’uomini  e cose.  Questi,  sebbene  idealizzati,  sono 
di  bellissima  fattura  artistica,  dipinti  con  una  vivacità  di  colorito  ed  una  ricchezza  fii  co- 
lori che,  differentissimi  uno  dall’altro,  si  accordano  fra  loro  in  armonico  concetto.  Il  Dal- 
bono ha  poi  curato  moltissimo  il  rilievo  nei  varii  toni  di  bianco , sicché  la  carta  sporca 
dell’immagine  si  distacca  egregiamente  dal  muro  dipinto  a bianco  di  calce. 

Fra  gli  ultimi  dipinti  di  Dalbono  notiamo  specialmente  tre  bellissime  marine,  di  cui 
Luna  rappresenta  la  spiaggia  di  Mergellina  popolata  da  uomini , da  donne  , da  bambini , 
quali  alzati,  quali  seduti  ; poi  il  mare,  delle  barche  , dei  battelli , 1’  arena , nel  fondo  la 


Tipo  napoletano  (schizzo  di  Eduardo  Dalbono). 


Tipo  napoletano  (schizzo  di  Eduardo  Dalhono). 


EDUARDO  DALBONO. 


191 


costa.  Infine  è una  di  quelle  solite  simpatiche  marine,  piene  di  sole,  con  l’ambiente  vero 
di  questo  pezzo  di  cielo  caduto  in  terra,  che  si  chiama  Napoli.  I colori  nello  stesso  tempo 
sono  splendenti  ed  armonici.  Un  altro  quadro  di  genere  tutto  differente,  cioè  mitologico, 
rappresenta  Arianna,  la  tradita  innamorata  di  Teseo  ; caduta  per  terra  quasi  svenuta  , in 
una  posa  che  ne  dice  chiaro  tutto  il  dolore  di  cui  è piena.  11  battello  che  la  lascia  sola 
nell’isola  di  Nasso  si  allontana,  insieme  ad  altri,  a gonfie  vele  rossastre  di  cui  si  faceva 
uso  ai  tempi  delTantica  mitologia.  Vedendo  quel  mare,  osservatene  il  colore  e la  traspa- 
renza dell’acqua  e dite  poi  se  non  è vero  che  non  si  sa  che  cosa  più  ammirare  se  l’idea 
cosi  bene  eseguita,  ovvero  la  pittura. 

Anche  nelle  opere  decorative  Dalbono  mostra  tutto  il  suo  talento.  Ilo  visto  un  ven- 
taglio dipinto  da  lui  che  è un  capolavoro,  nel  suo  genere,  sia  come  pittura  che  come  con- 
cetto. Vi  sono  delle  farfalle  che  paion  vive,  le  ali  trasparenti,  coperte  di  un  polverio  dai 
mille  colori;  fa  paura  toccarvi.  Ma  di  che  magici  colori  vi  servite  voi,  carissimo  Dal- 
bono? Questa  piccola  meraviglia  mandata  in  dono  in  Germania  ad  una  giovane  napole- 
tana alla  Corte  di  Baden  andava  di  mano' in  mano,  ed  il  nome  del  pittore  di  bocca  in 
bocca.  Anche  il  vecchio  Imperatore  ha  voluto  vederlo  ed  ammirarlo.  Citiamo  pure  fra  le 
sue  opere  decorative  le  tempere  del  Teatro  di  Salerno,  e la  soffitta  di  un  boudoir  in  casa 
Miceli:  Amor  tiranno,  strana  composizione  su  fondo  d’oro. 

Non  possiamo  terminare  questi  cenni  biografici  sul  Dalbono  senza  fermarci  sui  suoi 
acquerelli,  che  egli  tratta  con  grazia  e spirito  speciale,  ma  lo  spazio  non  ci  permette  che 
di  citare  1 più  importanti  : Una  Chiesa  a Napoli,  l’Amore  al  Balcone  e la  Venditrice 
di  frutti  di  Natale. 

Questi  acquerelli,  come  la  maggior  parte  di  quelli  ch’egli  ha  fatto,  appartengono  alla 
casa  Goupil. 

Noi  non  mettiamo  una  conclusione  alla  nostra  biografia.  Dalbono  è un  pittore  che 
studia  sempre,  ed  oggi  è nel  maggior  vigore  del  suo  sviluppo  artistico. 
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Nacque  a Catania  nel  1843.  Il  padre,  chirurgo  valentissimo  e cultore  intelligente  di 
Belle  Arti,  sin  dalla  più  tenera  infanzia  insieme  all’amore  per  le  scienze  gli  veniva  ispi- 
rando i sentimenti  del  bello. 

Finiti  i primi  studii , il  padre  che  volea  farne  un  chirurgo  lo  costrinse  a intrapren- 
dere il  corso  di  medicina;  il  giovinetto  acconsentì  a malincuore,  purché  continuasse  a fre- 
quentare lo  studio  di  un  mediocre  pittore,  presso  il  quale  si  mostrò  più  assiduo,  che 
nelle  sale  anatomiche. 

In  questo  tempo  strinse  amicizia  col  Rapisardi,  poeta  rinomatissimo  , e furono  giorni 
d’  entusiasmo  , di  versi  e di  speranze  , e la  prorompente  rivoluzione  del  60  fu  esca  a 
tanta  fiamma.  Persuaso  il  padre  della  decisa  volontà  sua  a seguire  gli  studi  del  disegno, 
dopo  lotta  non  breve  lasciollo  partire  per  Napoli.  La  rivoluzione  avea  scompigliato  pure 
l’Istituto,  sicché  appena  giunto  si  diede  a disegnare  statue  e busti  nel  Museo  Nazionale, 
quasi  senza  indirizzo,  e tentando  da  sé  distruggere  i principii  falsi  appresi  in  patria  ; ma 
sgomentato,  si  messe  a scrivere  versi,  e dopo  un  anno  mandò  al  padre,  invece  dei  primi 
saggi  artistici,  un  volumetto  di  Canti,  stampato  a di  lui  insaputa.  Non  fu  lieve  la  mera- 
viglia del  padre  , che  lo  volea  fermo  nello  studio  della  pittura , più  che  in  ogni  altro. 
INondimeno  tali  versi,  quantunque  non  curati  spesso  nella  forma  , erano  pieni  di  vergine 
e schietta  poesia;  non  era  ancor  sorta  la  lotta  tra  il  Reale  e l’Ideale  e si  cantava  come 
meglio  dettava  il  cuore  e la  fantasia , e tali  doti  abbondano  segnatamente  nel  poemetto 
biblico  il  Diluvio , veramente  commovente. 

Molti  letterati  napoletani  e d’Italia  lo  apprezzarono  e più  d’ogni  altro  l’austero  e asce- 
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tico  Tommaseo  lo  colmò  di  lodi  e d’  affetto.  Per  le  guerre  e le  pestilenze  seguite , il 
Reina  fu  costretto  a rimpatriare  ; non  volendo  seguire  gli  studi  presso  V antico  maestro , 
nè  potendo  continuarli  altrimenti,  dimenticò,  carbonella  e matita , e ritornando  alla  lette- 
ratura, scrisse  i Canti  della  Patria,  quando  nel  67,  calmata  appena  la  paura  del  co- 
lera che  menò  tanta  strage  in  Sicilia,  il  giovinetto  ritornò  a Napoli.  Volenteroso  più  che 
mai  si  pose  a dirittura  a dipingere  dal  vero,  finché  il  Morelli  Tammise  fra  i suoi  disce- 
poli dell’Istituto,  e conosciutone  l’ingegno  gli  mostrò  le  giuste  vie  dell’arte. 

Dopo  pochi  anni  per  un’  occasione  corse  a Firenze  , poi  a Roma  , dipingendo  interni 
e rovine,  disegnando  come  mèglio  poteva  statue  e quadri.  A Firenze  pubblicò  : « I Canti 
della  patria  » ; per  codeste  poesie  s’ ispirò  ai  fatti  più  insigni  della  storia  Siculo-Greca. 
Al  Guerrazzi  parvero  odi  antiche  volgarizzate,  ed  il  Tommaseo  gli  scrivea  che  « T amor 
patrio  gli  facesse  zampillare  poesia  dalla  pietra  storica,  arida  ai  più  » e in  quei  canti 
« più  verace  affetto  sentiva  che  nella  erudizione  dei  Foscolo,  congegnata  ad  arte  molta;  » 
ma  se  l’arte  mancava  al  Reina  pure  gli  era  vanto  che  « la  poesia  che  risuscitava  quella 
conoscenza  morta,  rinnovellasse  invero  l’ufficio  d’Orfeo  e d’  Anfione  » e Vittor  Hugo  di- 
ceva: « J’ écoute  avec  émotion  le  chant  lointain  qui  m’arrive  du  coté  où  est  le  soleil... 
la  Muse  de  Sicile  est  fille  de  la  Muse  grecque,  j’applaudis  ». 

Nel  1871  ritornò  a Napoli  e vedendo  per  le  strade  un  giovinetto  cieco,  lo  condusse 
al  suo  studio,  e dipinse  su  fondo  pompeiano  un  cieco  che  avvolto  in  un  lenzuolo  bianco, 
sostiene  con  la  destra  un  teschio , mentre  con  le  dita  della  sinistra  preme  entro  1’  oc- 
chiaja  del  teschio,  a cercarvi  quasi  la  sede  dell’occhio  (Sicut  mors  ccecus).  Timido  come 
quando  s’  è in  giovane  età  e s’  affronta  col  primo  lavoro  il  primo  giudizio  del  pubblico  , 
posto  tale  dipinto  alla  Promotrice  , fu  grande  la  di  lui  soddisfazione  , e più  grande  la 
contentezza  del  padre  ai  primi  applausi  che  gli  vennero  non  solo  dal  Morelli , ma  da- 
gli amici  e dal  pubblico,  e il  danaro  ricavato  dall’acquisto  che  ne  fece  un  egregio  me- 
dico gli  servì  a maggiore  incoraggiamento  ; nè  passò  inosservato  F altro  dipinto  che  rap- 
presentava una  monaca  con  un  libro  di  salmi,  assorta  in  un  pensiero  (l’ultimo  verso  del 
Salmo).  Poco  dopo  dipinse  una  fanciulla  tutta  vestita  di  bianco,  che  presenta  il  voto 
d’un  core  di  cera  a un’immagine  d’antico  santuario  ( Cuor  malato)',  e una  scena  della 
rivoluzione  francese  dove  una  vecchia  crudele  entro  una  sala  d’armi  s’atteggia  a sogghi- 
gno, e gode,  guardando  il  teschio  d’una  nobile  giovinetta  appeso  pei  capelli  a un  pilastro 
Privilegio  e Licenza.  All’Esposizione  di  Napoli  nel  1871,  espose  parecchi  quadri,  fra  i 
quali  una  monaca  svenuta  a terra,  presso  la  grata  d’un  coro. 

Fu  in  tale  occasione  colpito  dalla  maggiore  sventura;  tutto  inteso  all’amore  dell’arte 
gli  giunse  inaspettata  per  quanto  terribile  la  notizia  della  grave  malattia  del  padre,  volò 
alla  casa  nativa,  e giunse  a poter  baciare  l’ultima  volta  la  mano  del  suo  amatissimo  e 
illustre  genitore.  Fra  tanto  lutto  scrisse  una  pietosa  Elegia,  e con  maggiore  alacrità  ed 
interesse  tutto  inteso  alla  pittura  rifece  uno  dei  quadri  esposti  a Napoli , spogliandolo 
delle  decorazioni  d’  un  interno  di  Chiesa , e riducendolo  alla  semplice  idea  manifestata , 
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d’una  monachella  che  in  un’istante  di  delirio  le  par  di  vedere  il  diavolo  nelle  forme  d’un 
giovane  ignudo,  che  stende  il  braccio  per  afferrarla,  mentre  essa  , slanciandosi  dal  genu- 
flesso™ , si  stringe  paurosa  alla  vesta  rossa  d’  un  grande  crocifìsso  bizantino  attaccato 
alla  parete.  Se  questo  atto  esprime  la  saldezza  della  di  lei  fede,  nel  volto  pallidissimo  tra- 
spare però  la  lotta  tra  la  terra  e il  cielo,  mentre  tra  le  nuvole  e il  fumo  s’ aprono  l’ali 
della  tentazione,  e si  confondono  le  immagini  dei  santi  su  l’altra  parete. 

Rifece  pure  un  quadro,  intitolato  la  Dama  bianca,  che  è una  giovinetta,  che  in  un 
lembo  del  velo  raccolti  i fiori  li  reca  al  simulacro  di  un  guerriero  crociato. 

A Torino  mandò  « V Amore  e Morte  due  amanti  che  s’abbracciano  e si  baciano 
entro  un  corridojo  sepolcrale,  dove  sopra  le  casse  funebri  sorgono  i morti,  diritti  stec- 
chiti in  lunga  fila  e sembrano  animarsi  al  soffio  di  quell’amore  penetrato  in  quei  sotterranei. 

Adesso  ha  rifatto  la  figura  del  Cieco  in  maggiori  proporzioni , e in  altro  atteggia- 
mento, che  rende  con  più  efficacia  il  tristo  pensiero. 

Per  Montecarlo  è raffigurato  l’interno  di  un  ricco  salone.  L’uscio  è chiuso,  nel  mezzo, 
all’ incrocicchio  delle  guide  è un  tappeto  à fiori,  presso  di  questo  un  uomo  tutto  vestito 
a nero  giace  steso  sul  pavimento,  poco  in  là  è una  rivoltella.  La  soluzione  è chiara  : 
quell’uomo  è un  suicida. 

È lui ! Una  fanciulla  vestita  da  Carmelitana  si  protende  verso  la  grata,  lasciando  tra- 
vedere solo  un  mezzo  profilo,  con  le  mani  addietro,  in  una  delle  quali  tiene  il  libro  nero 
della  preghiera  e con  l’altra  si  appoggia  ad  una  tavola  vicina.  L’  atteggiamento  della 
persona , benché  presentata  dal  dorso  , è indovinato  e svela  l’intimo  sentimento  che  la 
anima. 

Sono  queste  le  principali  opere  di  tale  artista  che  dimostrano  come  la  sua  fantasia 

volge  alla  tristezza.  Nato  presso  un  ospedale,  cresciuto  fra  i dolori  che  affliggono  l’uma- 

nità , sia  per  educazione , sia  per  indole  , schiva  i soggetti  gai , e spoglia  la  sua  tavo- 
lozza dei  colori  più  lusinghieri.  La  trovata  dei  suoi  quadri  ha  una  impronta  caratteri- 
stica , originale,  e la  profondità  dei  sentimenti  che  ispirano,  sofferma  il  riguardante , che 

per  lungo  tempo  risente  e svolge  nell’  animo  la  segreta  impressione.  Lo  incolpano  di 
qualche  trasandatezza , e di  non  molta  pazienza  nel  condurre  i lavori , difetto  proprio  di 
chi  è dotato  di  viva  fantasia,  il  quale,  sognato  appena  un  quadro,  gli  par  mill’anni  di  ter- 
minarlo , per  dar  campo  ad  altre  idee,  che  fremono,  e prorompono.  Sopra  ogni  cosa  egli 
cura  e medita  Videa  tentando  coglierla  nel  momento  il  più  drammatico  e si  serve  d’o- 
gni  realtà  per  esprimere  ideali  anche  i più  arrischiati.  Poco  sorride  il  commercio  a’  suoi 
lavori , e il  pubblico,  se  li  ammira  e non  li  dimentica , di  rado  li  ricerca  per  ornare  le 
domestiche  pareti.  Molto  più  colpevoli  ci  sembrano  coloro  che,  artisti  o mecenati,  avreb- 
bero il  debito  di  promuovere  veramente  l’arte  che  dicesi  seria,  e pur  poco  curano  le  tele 
del  Reina. 

Molto  opportune  qui  giungono  le  parole  di  Massimo  d’  Azeglio,  riguardanti  le  Pro- 
motrici, che  chiama  un  malaccorto  peccato  per  cui...  mettendosi  in  moto  compari  e co- 
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comari,  fratelli,  amici...  i caratteri  s’abbassano,  si  falsano,  e quella  protezione  si  muta,  o 
in  opera  di  misericordia,  o in  un  ignobile  e corruttore  impulso. 

Modesto  e solitario,  il  Reina  vive  contento  del  poco,  non  sa  chiedere  nè  con  le  pa- 
role nè  con  l’intrigo.  Schivo  delle  lodi  e dei  biasimi , fermo  nei  suoi  propositi,  a meglio 
esprimere  i suoi  concetti  divide  il  tempo  fra  la  poesia  e la  pittura. 

11  suo  modo  di  dipingere  mostra  eh’ è un  allievo  di  Morelli,  largo  ha  il  tocco,  i co- 
lori armonici  ed  il  disegno  corretto.  Speriamo  che  presto  creerà  un  quadro  di  soggetto 
profano  ove  regni  la  bellezza,  e son  certo  che  sarà  da  tutti  encomiato  e gli  farà  prendere 
posto  fra  i migliori  adepti  della  scuola  del  Morelli. 


GIACOMO  DI  CHIRICO 


Nacque  a Venosa  nel  1845  dal  fu  Luigi  di  Chirico,  modestissimo  borghese  ed  affet- 
tuoso padre  di  famiglia,  il  quale  morì  quando  il  piccolo  Giacomo  non  aveva  che  tre  anni. 
Apprese  i primi  elementi  di  disegno  da  suo  fratello  Nicola , scultore , e con  questa 
guida  mostrò  subito  intelligenza  svegliata,  e grande  attitudine  per  la  pittura.  Gli  uo- 
mini colti  del  paese,  e innanzi  tutti  il  sindaco  Cav.  Aniello  Benevento,  fermarono  presto 
l’attenzione  sul  giovinetto  artista,  e invogliarono  il  Consiglio  municipale  a conferirgli 
una  pensione  di  lire  38  cent.  25  affinchè  venisse  prima  a Napoli,  poi  a Roma,  con  au- 
mento di  pensione  a studiarvi  pittura.  Capitò  qui  nello  studio  di  pittura  del  classico  e 
convenzionale  cav.  De  Vivo.  L’indirizzo  era  falso,  perchè  ogni  iniziativa  ed  impronta  per- 
sonale dell’artista  doveva  sparire  di  fronte  alla  rigidità  tirannica  delle  regole  e della  falsa- 
riga ; l’ingegno  ne  soffriva.  In  cerca  di  nuovo  e di  meglio  frequentò  le  scuole  dell’Istituto, 
e bazzicò  lunga  pezza  con  Morelli.  Questi  schiuse  la  vera  via  al  giovine  Di  Chirico  , il 
quale  prese  subito  a percorrerla  con  ansia  e foga  meravigliosa.  Non  s’ intendeva  più  col 
cav.  De  Vivo  , affermò  ad  un  tratto  la  sua  personalità  artistica  , e si  staccò  dal  vecchio 
maestro. 

Cominciò  una  doppia  lotta,  coll’arte  vecchia  che  viziava  la  spontaneità , e con  l’arte 
nuova  piena  di  difficoltà  imprevedute.  A queste  bisogna  aggiungere  le  difficoltà  della  vita, 
che  rendevano  assai  più  arduo  lo  scopo  che  s’era  prefisso  e che  l’amore  dell’arte  e l’amor 
proprio  gli  imponevano  oramai  di  compiere  come  un  dovere.  Fu  una  lotta  gloriosa,  muta 
e solitaria,  da  pochissimi  conosciuta,  a nessuno  confidata! 

Il  suo  primo  lavoro  fu  il  Mario  Pagano  nella  situazione  più  tragica  della  sua  vita, 
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quando  cioè  gli  leggono  in  carcere  la  sentenza  di  morte.  Quel  dipinto  si  risente  appunto 
della  lotta  fra  il  vecchio  ed  il  nuovo;  l’argomento,  le  difficoltà  tecniche,  le  audacie  di  luce 
e di  sentimento  affrontate  in  quel  quadro  esprimono  , con  una  eloquenza  febbrile , quasi 
tutta  concentrata  nello  sguardo  di  Mario  Pagano  sprezzante  e fisso  lontano  lontano,  V a- 
nimo  concitato  del  giovine  artista.  Mario  Pagano  ha  il  pensiero  rivolto  all’avvenire,  l’ar- 
tista pure  ha  la  fede  ed  il  sentimento  dell’avvenire.  Si  può  dire  che  la  scelta  del  soggetto 
sia  un  caso? 

Venne  poi  il  Buoso  da  Duera,  quel  quadro  che  affermò  il  Di  Chirico  come  pittore  in 
Italia  ed  all’estero.  Ma  non  v’è  rosa  senza  spine,  e questa  celebrità  gli  costò  una  lunga 
malattia  reumatica,  presa  in  mezzo  alla  neve  dei  suoi  monti  di  Basilicata.  Contemporanea- 
mente al  Buoso  da  Duera,  dipinse  l’ Orazio,  che  regalò  al  suo  Comune  come  pegno  di 
gratitudine. 

Col  Viatico,  il  Sindaco  del  Villaggio,  il  Laureato  e i Nomadi  all’  Esposizione  di 
Torino,  1875,  entrò  definitivamente  nel  cuore  dell’arte  moderna  e sbalordì  moltissimi,  che 
ricordavano  il  suo  passato.  Il  Laureato  rappresenta  una  scena  commoventissima;  trattasi 
di  un  giovane  figlio  di  contadino,  educato  a forza  di  privazioni  e sacrifizi  paterni,  ritornato 
nel  suo  tugurio,  che  mostra  il  certificato  di  laurea  ai  genitori.  Il  sentimento  non  si  può 
descrivere  , bisogna  sentirlo,  e bisogna  vedere  questo  quadro  che  lo  fa  sentire  davvero. 
Alcuni  dei  sopradetti  lavori  usciti  dal  nostro  paese  ebbero  un  successo  inaspettato , an- 
che all’estero,  e stabilirono  la  fama  del  nostro  artista  a Parigi  stessa,  ove  accorrono  i mi- 
gliori pittori  del  mondo.  Il  Sindaco  del  Villaggio  è oggi  posseduto  da  M.  Stuart.  E un 
quadro  umoristico  ben  riuscito,  la  situazione  è semplice  : un  sindaco  passa  per  la  piazza 
del  paese  pettoruto  e gonfio  di  sè.  I contadini  s’ inchinano  innanzi  a lui  col  cappello  fra 
le  mani,  e sono  intenti  ad  ossequiare  questo  sindaco  del  decentramento,  che  passa  gon- 
golando di  gioia  e di  alterigia  ridicola,  e volge  solo  lo  sguardo  ad  una  bella  conta- 
dina, che  attinge  acqua  ad  una  fonte.  E una  scena  parlante  perchè  colta  dal  vero,  e profon- 
damente sentita  dall’autore.  Il  negoziante  Goupil,  nel  1876,  visitò  lo  studio  del  Di  Chirico  e 
rimase  soddisfattissimo  dei  lavori  trovativi  : ne  comprò  i finiti  e lo  invitò  poi  a lavorare 
per  conto  suo. 

Nel  1877  finì  ed  espose  il  gran  quadro:  Uno  sposalizio  in  Basilicata,  che  Goupil 
comprò  subito , prima  ancora  dell’apertura  dell’  Esposizione,  e vendè  a Parigi , appena  lo 
mise  in  mostra.  Dello  Sposalizio  in  Basilicata  il  Goupil  fece  una  incisione  bellissima. 
Questo  quadro  assodò  nel  Di  Chirico  il  merito  di  grande  colorista  e disegnatore  rigoroso. 
Ciò  si  notava  subito , anche  dai  profani,  ma  gl’  intelligenti  aveano  scoperto  nel  Di  Chi- 
rico un  pensatore  serio  e per  conseguenza  un  compositore  di  polso.  Ebbe  per  questi  me- 
riti un  premio  d’onore  dal  giurì,  due  medaglie  d’oro  dal  Municipio  di  Venosa  e dalla 
Provincia  di  Basilicata,  ed  il  plauso  della  critica  intelligente  di  tutta  Italia  e dell’estero. 
Il  quadro  rappresenta  il  matrimonio  di  una  agiata  coppia  di  contadini.  Tutti  gli  abi- 
tanti del  villaggio  sono  in  moto  per  assistere  alla  cerimonia.  Il  corteggio  discende  per  la 
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scala  che  dalla  chiesa  conduce  in  piazza.  Il  sindaco,  dalla  figura  fiera , pettoruto  , con  il 
cappello  a cilindro  , dà  il  braccio  alla  sposa , la  quale  dal  contegno  orgoglioso  mostra  di 
saper  apprezzare  tutto  l’onore  che  le  accorda  il  capo  del  paese.  Sul  volto  del  sindaco  , 
oltre  l’altero  atteggiamento,  chiaro  si  scorge  il  piacere  di  servire  da  bracciere  alla  bella 
donnina,-  della  quale  puossi  ammirare  un  piedino  elegante,  che  mostra  con  tutta  la  grazia 
civettuola  d’una  abitante  di  grande  città.  Giù  della  scala,  nella  piazza,  ecco  dei  fanciulli 
che  secondo  1’  uso  del  paese  stendono  dei  nastri  rossi  quasi  a sbarrare  la  strada  al  cor- 
teggio ; altri  sparano  dei  fuochi  d’artifizio.  Più  oltre,  un  arco  di  trionfo,  cui  è appiccicata 
l’immagine  di  una  Madonna.  Fiori  e ghirlande  da  per  tutto.  La  moglie  del  sindaco  si  ap- 
poggia al  braccio  dello  sposo,  che  vestito  col  costume  festivo  dei  basilischi,  ha  il  viso  ilare 
e contento  e gli  si  legge  chiaro  negli  occhi  il  desio  di  trovarsi  solo  con  la  compagna  pre- 
scelta. Tutt’intorno  è benissimo  disposta  una  folla  di  contadini  che  vogliono  veder  la  sposa, 
e al  di  sotto  della  balaustra  un  manipolo  di  musicisti,  che  danno  fiato  agli  istrumenti , 
benché  abbiano  i piedi  a metà  sprofondati  nella  neve.  Il  colore  di  questa  sembrami  troppo 
bianco  , ma  pure  è innegabile  che  in  tutto  il  dipinto  regna  una  grande  energia  di  con- 
cetto e di  esecuzione.  Vi  si  ammira  uno  studio  di  disegno  ed  una  prospettiva  poco  comune, 
al  pari  di  alcuni  contrasti  di  colori  di  grande  effetto,  e calcolati  con  intelligenza  ed  ar- 
ditezza. 

L’originalità  del  soggetto,  il  movimento,  la  vita , la  realtà  con  cui  è espresso , non 
poteano  non  ottenere  al  quadro  il  successo  che  giustamente  s’ebbe,  e per  il  quale  fu  de- 
corato della  croce  di  cavaliere  della  Corona  d’Italia. 

Venne  poi  la  prima  uscita  della  sposa,  quadro  ben  condotto  per  forza  di  sentimento 
e realtà  di  pudore.  Esso  fu  acquistato  da  un  Americano. 

Così  avvenne  anche  del  Sequestro  , un  quadro  altamente  drammatico  , misto  ad  un 
senso  leggero  di  comicità,  che  fu  venduto  a Parigi  anche  ad  un  Americano. 

Posteriormente  eseguì  altri  lavori,  i più  importanti  dei  quali  sono  senza  dubbio  i se- 
guenti : 

Chi  va  e chi  viene , scena  ilare  e lugubre  ad  un  tempo,  perchè  si  compenetrano  due 
argomenti  apparentemente  opposti,  che  si  riscontrano  tutti  i giorni  nelle  vie  delle  nostre 
città.  Un  battesimo  ed  un  funerale,  un  bimbo  sul  davanti  circondato  da  parenti  vestiti  a 
festa,  raggianti  di  gioia  e di  soddisfazione,  e nel  fondo  il  passaggio  lento  e triste  della 
bara  infiorata  di  un  altro  bimbo,  accompagnata,  come  usasi  nelle  provincie  nostre,  da  ver- 
ginelle biancovestite. 

\d  Angelus  della  sera,  concepito  forse  dall’artista  in  mezzo  ai  suoi  monti.  Sono  dei 
contadini  che  tornano  dal  lavoro  e si  fanno  la  croce  al  tocco  deW  Ave  maria.  Fra  tante 
belle  figure  ve  n’ha  una  commovente  assai , una  povera  mamma  che  impara  a fare  la 
croce  al  suo  bimbo,  che  tiene  fra  le  braccia. 

Passa  il  Santissimo.  Bella  creazione  ed  esecuzione  perfetta.  Il  sacerdote  colla  testa 
inclinata  sul  petto  e sotto  il  rituale  ombrellino,  scende  le  scale  seguito  dai  fedeli.  Che 
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religiosa  espressione  su  quella  buona  figura  da  vecchio  , sui  tratti  del  quale  si  vede  im- 
pressa tutta  la  sua  vita  passata  dolce  e tranquilla , non  mai  scossa  dalle  tempeste  del 
mondo  ! Tutti  quelli  che  lo  seguono  sono  proprio  persone  vive  : la  contadina  dalle  vesti 
variopinte  che  canta  il  giovanotto,  che  accanto  il  prete  regge  con  la  mano  un  fanale  ed 
ha  la  bocca  socchiusa  ; è così  naturale  che  pare  sentire  i suoni  forti  e vibrati  che  ven- 
gon  fuori  della  sua  gola.  La  nebbia  che  si  fa  vedere  nel  fondo  è trasparente  e dipinta 
con  grand’arte.  Ci  son  tutte  le  gradazioni  del  color  della  neve , dal  più  nitido  bianco  al 
tono  melmoso  del  fango.  Com’è  ben  immaginata  quella  pozzanghera  posta  sul  davanti  ed 
in  cui  ridettesi  tutta  la  scena. 

È degna  di  nota  la  valentìa  dell’artista  che  ha  saputo  riprodurre  tutti  i caratteri,  la 
pietà  sincera  che  s’inchina  riverente  senza  osar  nemmeno  alzare  gli  occhi.  Il  signore 
che  si  scopre  per  rispetto  umano  ed  aspetta  ritto  e stecchito  il  passaggio  del  prete  che 
porta  T ultimo  conforto  al  moribondo , che  lo  aspetta  con  ansia.  I contadini  sono  in  gi- 
nocchio, col  cappello  fra  le  mani , e mormorano  una  preghiera , pensando  al  Costituisti. 
Solo  un  giovanotto  se  ne  resta  col  cappello  sulla  testa,  facendo  lo  spirito  forte,  guarda 
la  processione  con  aria  sardonica,  ma  gli  resta  il  pudore  di  tenersi  in  disparte,  per  non 
iscandalizzare  la  fede  altrui.  La  donna  inginocchiata  sotto  la  porta  d’  una  casetta  , ha 
bellissima  espressione  ed  è rischiarata  dal  riverbero  del  fuoco  che  brucia  sul  focolare.  An- 
che un  leone  di  pietra  collocato  sopra  un  parapetto  della  strada,  è ricoperto  d’un  buon  strato 
di  neve  e completa  l’armonia  di  questo  quadro,  trattato  veramente  con  gusto  ed  eleganza. 

Alla  messa.  Altro  quadro,  che  ci  presenta  un  effetto  di  neve,  che  Di  Chirico  è an- 
dato a copiare  in  Basilicata.  Il  cielo  è chiaro  e trasparente,  ed  una  compagnia  di  conta- 
dini, uomini  e donne  , seguono  nella  neve  che  ricopre  loro  i piedi  fin  quasi  ai  garretti. 
Si  vede  che  possono  appena  garantirsi  dal  freddo  : l’uno  alza  il  colletto  del  suo  mantello 
fin  sopra  le  orecchie,  l’altro  abbassa  la  testa  per  ischermirsi  del  vento,  e quella  robusta 
contadina  che  va  innanzi  a tutti  è proprio  bellissima , come  pure  il  suo  costume,  che  è 
di  sorprendente  esattezza.  Essa  nasconde  le  mani  per  preservarsi  dall’intensissimo  freddo. 
Vicino  a lei  cammina  una  ragazza  mezzo  nascosta  sotto  il  pastrano  del  fratello.  Un  poco 
più  innanzi  si  vede  un  contadino  lungo,  magro  e scarno  che  tiene  in  braccio  una  bimba 
dal  sorriso  infantile,  e la  riscalda  coi  suoi  baci,  e le  va  prodigando  dolci  parole  per  te- 
nerla tranquilla.  È una  scena  della  vita  reale  , un  paesaggio  in  cui  ogni  figura  acquista 
tale  una  importanza,  qual  solamente  un  naturista  del  valore  del  Di  Chirico  sa  e può  darle. 

Mamma  mia  dammi  la  mano , è un’altra  tela  pittoresca  ed  interessante  al  tempo 
stesso.  Quella  bambina  che  ha  paura  di  traversare  l’acqua  e che  si  sprofonda  nella  neve 
fino  al  garretto,  la  madre  ricoperta  del  suo  bel  costume,  che  le  tende  la  mano,  e quei 
contadini  che  le  tengon  dietro  ; l’altra  donna,  che  si  copre  il  viso  per  garantirsi  dal  freddo, 
la  capra  che  segue  la  sua  padrona,  tutto  è bello  e naturale. 

In  questa  composizione  fa  d’uopo  ammirare  pure  il  tocco  soave  e luminoso,  che  desta 
in  chi  la  guarda  un  sentimento  di  vera  compiacenza. 
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La  figlia  del  Colono.  Lo  conosco  quel  vecchio,  con  la  sua  giubba  di  velluto,  che  fa 
l’elemosina  ai  piccoli  contadini  ; è un  vero  tipo,  e tal  quale  lo  si  vede  sul  quadro.  Il  pae- 
saggio è perfetto  : la  strada  strettissima,  le  cui  case  sono  sostenute  da  vecchie  arcate, 
ha  proprio  il  colore  locale,  e l’architettura  n’  è di  gran  verità.  Le  testine  delle  quattro 
bambine  sono  deliziose  e tutte  differenti  fra  loro.  In  questo  dipinto  c’  è forza,  finezza  di 
mezze  tinte  e leggerezza  di  tocco,  qualità  rarissime,  ma  che  il  nostro  artista  tratta  con 
disinvoltura  senza  pari. 

Come  son  belle  e vere  queste  fanciulle  che  domandano  e tendono  le  loro  manine , e 
l’altra,  che  ci  volge  le  spalle  e guarda  il  soldo  che  ha  ricevuto....  Il  selciato,  il  marcia- 
piede , sono  trattati  con  vero  amore  e queste  scene  della  vita  di  provincia  sono  quelle 
che  Di  Chirico  preferisce  di  dipingere. 

La  domenica  delle  Palme  fu  esposto  a Ferrara  nel  1874  in  occasione  del  centenario 
dell’Ariosto.  Il  garzoncello  che  sta  sul  davanti,  porta  un  gran  ramo  di  olivo,  segno  di  pace 
e di  cui  ognuno  vuol  avere  un  pezzetto.  La  folla  che  esce  dalla  chiesa  è ben  distribuita, 
e l’insieme  di  questo  dipinto  è tanto  bello  e corretto  quanto  negli  altri  quadri  dello  stesso 
autore.  N’ebbe  una  medaglia  d’argento. 

Alla  mostra  di  Torino  il  Di  Chirico  espose  il  Primo  figlio , figure  grandi  al  vero, 
che  venne  subito  acquistato  dal  Duca  d’Aosta,  il  quale  gli  ordinò  il  suo  ritratto  attor- 
niato dai  figliuoli. 

Nel  Primo  figlio  si  riscontra  una  novità.  Non  siamo  più  fra  contadini,  ma  fra  gente 
della  buona  società.  Qua  c’  è il  sentimento  del  lusso  , come  altrove  costantemente  si  ri- 
trova il  sentimento  della  povertà,  umiliata  talora  dalla  albagia  borghese.  E un’altra  fac- 
cia, un’altra  pagina  di  questo  libro  immenso  e misterioso,  che  è la  vita. 

il  ritratto  della  famiglia  del  Duca  di  Aosta  è un  quadro  anch’esso  di  elegante  ispira- 
zione, pieno  d’affetto  e di  amor  filiale. 

A Milano  espose  Una  balia , di  grandezza  naturale.  Rappresenta  una  bella  donna 
dal  vivido  e brillante  abbigliamento  delle  contadine  basilische , tutto  di  broccato  a fiori , 
guarnito  d’oro  e d’argento.  Un  grembiale  ricamato  ed  adorno  di  pizzi  e trine  dorate; 
una  collana  di  perle,  degli  splendidi  pendenti,  degli  spilloni  d’argento  nei  neri  capelli,  e 
dei  nodi  rossi  rattengono  le  grosse  trecce  sul  capo.  Tutto  ciò  è posto  insieme  , riunito 
sul  corpo  della  donna,  che  par  un  misto  di  oro,  di  pizzi  e di  veli.  Il  vestito  ed  il  co- 
stume sono  di  rara  perfezione , ma  nel  volto  non  vi  trovo  il  vero  tipo  della  contadina, 
anzi  direi  che  essa  fu  poetizzata  dal  pennello,  il  quale  seguì  più  l’illusione  della  fantasia 
che  la  realtà  del  modello,  ed  in  ciò  mi  convinsi  osservando  un  altro  ritratto  dello  stesso 
modello,  fatto  anche  dal  Di  Chirico.  Tuttavia  la  mezza  figura  in  discorso  è da  osservarsi 
attentamente  ; la  mano  è dipinta  con  delicatezza,  ma  sembra  un  po’  piccina  per  un  corpo 
robusto,  e la  si  direbbe  piuttosto  quella  di  una  duchessa.  In  una  mano  ha  un  tamburello 
che  agita  per  divertire  il  bambino  che  s’appoggia  alle  sue  ginocchia. 

La  posizione  di  questo  ragazzo  è di  una  squisita  e perfetta  naturalezza,  ed  io  non 
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dubito  che  il  modellino  abbia  dovuto  procurargli  imbarazzi  molti,  giacché  una  straordinaria 
vivacità  si  osserva  nei  suoi  occhi.  I capelli  d’ un  biondo  dorato  e ricciolati  sono  morbidi 
e fini  e sembra  che  un  soffio  di  vento  li  sollevi.  Il  sorriso  che  gli  erra  sulle  labbra  è 
gentile,  simpatico,  e desta  grandissima  impressione.  È vestito  d’un  abituccio  bianco,  stretto 
alla  cintura  da  un  largo  nastro  di  seta  scozzese,  che  come  l’abito  è dipinto  in  modo 
perfetto  e da  parer  quasi  vero.  Sotto  al  braccio  del  bambino  vedesi  una  pupazzola  ese- 
guita con  molto  rilievo,  sicché  staccasi  benissimo  dal  resto  e dimostra  realmente  ciò  che 
deve  essere.  La  pittura  è fine  e robusta. 

Di  Chirico  è felice  nell’invenzione  degli  accessori,  egli  fa  fare  minuziose  ricerche  per  i 
paesi  delle  province,  ed  anche  la  sedia  sulla  quale  è seduta  la  Balia  è verissima,  mal- 
grado la  forma  straordinaria.  Questo  quadro  è meritevole  d’elogio  e farà  grande  impres- 
sione su  coloro  che  amano  i colori  vivi  e che  alla  delicatezza  del  sentimento  preferiscono 
la  fantasmagoria  ottica.  Per  conto  mio  preferisco  i suoi  quadri  di  genere  e sopratutto  V An- 
gelus della  sera,  i cui  toni  matti  sono  d’una  finezza  superiore  e la  cui  verità  nell’espres- 
sione della  natura  e dei  personaggi  si  riscontra  raramente  in  altri. 

Quelle  pecorelle  in  quel  paesaggio  arido;  quelle  genti  affaticate  che  ritornano  al  vil- 
laggio dopo  il  lavoro  campestre  d’una  rigida  e nevosa  giornata  d’inverno  ; la  pietosa  espres- 
sione sul  volto  della  madre,  l’effetto  di  neve  così  naturale,  quel  villaggio  lontano,  tutto 
è così  fino,  così  delicato,  così  bene  immaginato  ed  eseguito,  che  non  ho  potuto  resistere 
a ritornare  su  questa  tela,  che  per  me  rappresenta  uno  dei  lavori  meglio  riusciti  del  chiaro 
artista.  Essa  deve  eccitare  l’ammirazione  di  un  pubblico  intelligente  e la  si  può  guardare 
per  molto  tempo  , giacché  non  affatica  gli  occhi , anzi  li  riposa  ; e ciò  al  contrario  della 
balia,  che  quasi  sole  ci  abbaglia,  e non  permette  che  lunga  pezza  la  si  guardi. 

Di  Chirico  è uno  dei  migliori  artisti  del  nostro  paese,  uno  di  quelli  che  seguono  lo  svol- 
gimento dell’arte  moderna,  e produce  continuamente  lavori  di  polso  e fa  onore  all’Italia. 

Il  suo  carattere  è semplice,  rispetta  ed  ama  quelli  che  sono  migliori  di  lui,  anzi  li  adora. 

\ 

E franco,  benefico,  modesto , dignitoso.  La  dignità  è il  più  forte  sentimento  del  suo  ca- 
rattere ; e tutte  le  difficoltà  dell’  arte  e della  vita  le  ha  imparate  conservandola  intatta 
come  il  più  grande  tesoro  lasciatogli  da  suo  padre  L 


1 Questa  biografia  del  valente  artista  era  già  scritta,  quando  egli  è stato  colpito  dalla  più  grande  sciagura  nella 
quale  possa  incorrere  un  uomo:  la  perdita  dell’intelligenza.  Povero  Di  Chirico!  Nell’ultimo  suo  lavoro  si  vedeva  pur 
troppo  che  le  sue  facoltà  mentali  non  erano  più  quelle  di  prima.  Una  malattia  alla  spina  dorsale  gli  ha  attaccato  il 
cervello.  Io  fo  i più  vivi  voti  per  la  sua  guarigione  e mi  auguro  poter  presto  segnalare  alPammirazione  del  pubblico 
qualche  altro  suo  dipinto  che  onori  l’artista  e l’Italia. 


Gaetano  De  Martini. 


Arte. 


GAETANO  DE  MARTINI 


Nacque  a Benevento  nel  1845.  I suoi  genitori  sono  Girolamo  e Maria  de  Martini.  Egli 
fece  i suoi  studi  nel  collegio  degli  Scolopi  a Benevento  e i suoi  genitori  desideravano  che 
scegliesse  la  professione  d’ ingegnere.  Soltanto  molto  tardi  cominciò  ad  occuparsi  di  pit- 
tura. La  grande  ammirazione  ed  entusiasmo  che  avea  per  quest’  arte  lo  spinsero  ad  av- 
vicinare il  distinto  e rinomato  artista,  il  cav.  Achille  Vianelli,  e facendo  tesoro  dei  suoi 
consigli  e del  suo  esempio  potè  realizzare  la  sua  aspirazione  di  dedicarsi  esclusivamente 
alla  pittura.  Dopo  qualche  tempo  venne  a Napoli  e datosi,  più  che  ad  altro,  al  paesaggio 
all’ acquarello  colorito,  frequentò  il  rinomato  acquarellista  cav.  Giacinto  Gigante  che  gli 
fu  largo  di  cortesi  e preziosi  consigli.  Però  le  sue  aspirazioni  erano  per  la  figura,  e per 
la  grande  arte  : questa  lo  attirava  e in  pari  tempo  lo  sgomentava  perchè  temeva  di  tro- 
varsi troppo  in  ritardo  per  affrontare  i severi  studi.  Così , dopo  un  lungo  battagliare  di 
dubbi  e scoramenti,  abbandonò  i pennelli  e si  ritirò  in  famiglia.  Certi  luttuosi  casi  onde 
fu  colpito  lo  tennero  per  cinque  anni  occupato  in  tutt’altro  che  la  pittura. 

Dopo  questo  tempo  può  dirsi  che  comincia  la  vera  sua  vita  artistica.  Ebbe  la  somma 
ventura  di  conoscere  Morelli  : la  potente  parola  e 1’  entusiasmo  che  sa  infondere  questo 
sommo  artista  gli  suscitarono  nel  cuore  la  fede  , e il  forte  proposito  di  guadagnare  con 
studi  severi  il  tempo  perduto. 

Fece  degli  studi  a Pompei , e il  linguaggio  palpitante  di  verità , che  parlano  quelle 
rovine,  lo  impressionò  vivamente. 

Uri  orci  d’ozio  nelle  Terme  fu  il  suo  primo  quadro  : lo  espose  , piacque  e fu  acqui- 
stato. Da  quest’insperato  successo  gli  si  ribadì  più  che  mai  nel  cuore  la  speranza  di  prò- 
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gredire  e la  volontà  di  fortificarsi  negli  studi.  Morelli  lo  accolse  per  allievo  e gli  fu  largo 
dei  sublimi  insegnamenti  del  maestro  e della  rara  affezione  dell’amico. 

Fece  in  seguito  Lo  schiavo  e la  padrona.  Fu  questo  giudicato  un  buon  quadro.  Sopra 
un  lectus  inauratus,  affondata  in  morbidi  e ricchi  pulcini , una  bella  patrizia  romana  si 
è lasciata  vincere  dal  sonno.  Tutto  in  lei  spira  l’abbandono  e la  mollezza:  le  pieghe  della 
sottile  stola  carezzano  ma  non  nascondono  le  sue  venuste  forme.  Due  schiave  greche 
presso  al  capezzale,  pluteus,  hanno  cessato  di  farle  vento:  il  loro  viso  ha  un’espressione 
di  mal  simulato  disprezzo  per  la  loro  padrona,,  e di  interesse  per  uno  schiavo  , forse  un 
Camoens  di  quei  tempi , che  seduto  sopra  un  basso  sgabello  recita  versi.  È un’  amara 
sferzata  alla  decadenza  della  grandezza  romana  : la  civiltà , retaggio  degli  schiavi , che 
dalla  Grecia  e dall’  Oriente  portavano  nella  Urbs  il  tributo  del  genio  e delle  arti  ; alla 
dama  romana  la  poesia  serviva  di  sonnifero!  Questo  quadro  fu  molto  lodato,  per  la  trovata, 
per  la  verità  delle  figure  e per  T intonazione  fine  del  colorito.  Trovasi  nella  bella  colle- 
zione di  madamigella  Weemaels. 

Il  linguaggio  dei  fiori , altro  quadro  di  soggetto  pompeiano,  è una  nota  malinconica. 
Una  gentile  donna  sedeva  pensierosa , e delle  schiave  sedute  a terra  le  facevan  passare 
men  triste  il  tempo  alternando  i suoni  dei  loro  strumenti.  E introdotta  la  schiava  del 

suo  damo  e le  presenta  da  parte  di  lui  un  mazzo  di  fiori  gialli,  annunzio  di  abbandono. 

Alla  disperazione  e al  dolore  che  le  si  legge  nel  volto  , le  schiavi  attonite  cessano  dai 
suoni,  mentre  la  confidente  apportatrice  della  cattiva  novella  si  allontana  sogghignando. 
È questo  il  momento  scelto  dall’  artista  e tutto  il  quadro  spira  questo  sentimento  triste 
ed  amaro.  Trovasi  presso  la  signora  Cardarelli. 

La  guardia  dell’ Harem  è un  quadretto  che  ho  visto  nella  galleria  Vonwiller.  È un 
moro  atletico  e dall’  aria  feroce,  che,  accovacciato  sopra  una  pelle  di  tigre,  fissa  con  vo- 
luttà di  sangue  la  portiera  dell’appartamento  del  suo  signore.  Si  conosce  da  tutti  che  è 
in  una  parte  dell’  Harem  che  i sultani  sbrigano  i ministri.  Più  d’  una  volta  è avvenuto 
che  un  personaggio  o troppo  ricco  o troppo  potente  dopo  un’  accoglienza  carezzevole 
del  Signore , ritirandosi  col  cuore  aperto  alla  gioia , ha  troncato  i suoi  inchini  e sa- 

lemi  e s’è  sentito  fuggir  la  vita  dallo  spavento.  Un  fischio  è partito  dalla  stanza  del 

Signore  , il  Moro  è piombato  sulla  preda , e due  minuti  dopo , il  corpo  del  disgraziato 

vien  buttato  nel  canale.  La  sciabola  che  vedesi  presso  il  moro  , la  sua  aria  felina  e le 

pantofole  lasciate  presso  la  portiera  vi  fanno  presentir  quasi  la  tragedia  che  avverrà 
fra  poco. 

Sogno.  Una  fanciulla  che  ha  un  libro  aperto  fra  le  mani , ma  non  vi  legge  più.  La 

sua  mente  è sprofondata  chi  sa  in  quale  infinito  di  amore  e di  poesia , e il  suo  occhio 

fisso  nelle  imagini  che  lui  solo  vede.  È un  quadretto,  di  un’  intonazione  fine  e gentile  e 
di  pensiero  delicato.  Il  Duca  di  Melito  lo  volle  accompagnato  ad  altro  quadro  di  fanciulla 
che  ride,  grande  al  vero,  e ad  altri  acquarelli  che  ha  del  De  Martini. 

Il  suo  ultimo  quadro  è splendido;  rappresenta  il  Trimalcione , che  ora  trovasi  al  Salon 
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a Parigi.  È anche  una  scena  della  vita  romana,  e una  protesta  contro  la  mollezza,  e la 
corruzione  dei  costumi  che  spinse  alla  decadenza  il  grande  impero.  Su  ricchi  ledi  tri - 
clinarii  sdraiati  e confusi  uomini  ebbri  e donne  procaci  nel  lusso  splendido  della  loro 
bellezza,  fan  brindisi  al  loro  Anfitrione.  E un  pranzo  fra  intimi,  al  tempo  degli  Imperatori, 
come  ce  ne  dà  un’  idea  Petronio  Arbitro.  Da  un  lato  spuntano  degli  schiavi  che  portano 
a suon  di  musica  su  desco  d’oro  un  intiero  cinghiale  e anfore  coronate  di  fiori. 

L’orgia  è ancora  a metà,  che  avverrà?....  Nel  fondo  del  giardino  si  vede  una  fila  di 
schiavi  che  in  punta  di  piedi  e col  collo  teso  spiano  e commentano  i loro  padroni.  E 
questo  il  punto  filosofico  del  quadro.  Forse  quegli  schiavi  sono  dei  neofiti , che  iniziati 
alle  dottrine  spirituali  del  cristianesimo  vedevano  con  disgusto  e ribrezzo  l’ abbrutimento 
dei  loro  signori:  forse  fu  quella  la  prima  favilla  che  accese  l’incendio  della  rivolta  e fece 
crollare  l’impero.  Quelle  file  di  schiavi  ne  destano  in  mente  una  folla  di  pensieri. 

Il  quadro  è di  un  colorito  molto  brillante  e gaio.  Le  figure  sono  ben  dipinte  , e di 
pose  molto  giuste  e variate.  Ciascuno  di  essi  esprime  il  pensiero  dell’  abbandono  e serve 
a completare  il  pensiero  dell’artista  : l’orgia.  La  vegetazione  del  giardino  è lussureggiante 
e smagliante  di  colore. 

Oltre  questi  quadri  che  ho  potuto  osservare,  perchè  sono  in  Napoli,  il  De  Martini  ne 
ha  fatti  non  pochi  altri,  che  sono  o all’estero  o in  altre  città  d’Italia. 

Egli  fa  pure  con  molto  amore  gli  acquarelli  : ne  ho  visto  parecchi  nel  suo  studio,  ma 
uno  sopratutto,  una  figurina  orientale,  è rimasta  impressa  nella  mia  memoria.  Una  giova- 
notta bellissima,  inclinata  anziché  sdrajata  sui  cuscini,  è circondata  dal  profumo  e dall’aria 
snervante  dell’Harem.  La  sua  aria  infantile,  le  sue  forme  fine  e gracili  hanno  un  fascino 
ancora  più  acuto  e penetrante  che  le  bellezze  sensuali  e solide  che,  si  dice,  popolano  gli 
harem.  E il  bottone  di  rosa , che  vince  la  rosa.  Il  De  Martini  ha  un  grande  amore  del- 
l’arte e un  culto  sincero  del  bello  e sopratutto  una  decisione  presa  di  andare  avanti.  Ed 
io  spero  di  essere  augure  felice  assicurandogli  che  coi  forti  propositi  si  arriva  alla  meta  ! 
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Nacque  in  Luzzi,  provincia  di  Cosenza,  da  Raffaello  e Carmela  Santagata,  il  19  set- 
tembre 1847.  Nella  tenera  età  di  sette  anni  restò  privo  d’ambo  i genitori  e fu  accolto 
dall’  ava  paterna  Angiola  Colletta , la  quale  per  le  tante  sciagure  subite  suppliva  colle 
proprie  fatiche  al  sostentamento  del  nipotino , aspettando  che  fosse  adulto  per  fargli  ap- 
prendere un  mestiere  da  guadagnare  la  vita.  Il  giovane  Cosenza  fu  quindi  affidato  ad  un 
sarto , ma  vi  durava  appena  un  anno , e volle  andare  presso  un  ebanista  per  avere  più 
agio  ad  eseguire  in  legno  delle  testine  e delle  statuette  di  santi. 

Se  oggi  lo  troviamo  nel  campo  artistico,  merito  primo  ne  va  dato  a certo  Cesare  Pel- 
licorio,  che  fugli  maestro  di  lettere.  Amante  egli  stesso  di  pittura,  presto  s’avvide  della 
decisa  inclinazione  del  suo  scolaro  per  le  arti  belle  e volendo  maggiormente  spingerlo  su 
quella  via,  prese  occasione  dalle  cerimonie  religiose  della  settimana  santa,  e gli  offrì  di 
dipingere  le  scene  del  sepolcro  in  una  chiesa  del  paese  di  cui  era  procuratore.  Gli  pre- 
sentò l’originale  da  copiare  : — era  l’Arca  del  vecchio  Testamento , sostenuta  dai  sommi 
Arte.  29 
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sacerdoti.  La  prova  riuscì  perfettamente,  il  maestro  preparò  le  tinte,  lo  scolaro  eseguì  il 
dipinto. 

Allora  il  Cosenza  era  circa  al  suo  dodicesimo  anno.  Da  quella  prova,  abbandonato 
l’ ebanista , si  diede  a preparare  i misteri  della  Passione  pei  sepolcri  delle  diverse  chiese 
che  era  chiamato  a dipingere.  In  tre  anni  di  simile  lavoro  economizzò  la  somma,  per  lui 
grandissima,  di  20  piastre  (102  lire),  e credendosi  un  Rothschild  volle  venire  a Napoli 
per  apprendere  l’arte  incominciata.  Malgrado  che  si  allogasse  presso  un  suo  compaesano, 
che  si  contentava  di  60  centesimi  al  giorno  per  un  po’  di  vitto  e l’alloggio,  pure  gli  era 
d’  uopo  guadagnarsi  qualche  cosa , onde  fu  indirizzato  ad  un  pittore  di  appartamenti , il 
quale  gli  pagava  14  soldi  al  giorno  e davagli  due  ore  di  riposo  dopo  il  mezzogiorno. 
Quando  il  sito  ove  lavorava  era  vicino,  egli  impiegava  il  tempo  di  riposo  nel  visitare  e 
studiare  al  Museo,  guardando  quadri  e statue. 

Così  scorsero  circa  sei  mesi,  ma  nell’ottobre  del  1865  sospese  i lavori  dello  apparta- 
mentista,  e finito  il  povero  peculio,  gli  convenne  tornare  in  Calabria.  Giunto  a Luzzi,  il 
poco  che  avea  imparato  sembrava  moltissimo  ; i suoi  coetanei,  pieni  di  santa  ignoranza,  lo 

10  credettero  un  colosso  in  arte,  un  Michelangelo,  ed  ognuno  di  quei  benestanti  ne  volle 
avere  un  ricordo.  Fu  così  che  eseguì  tre  quadri  ad  olio  di  soggetto  ecclesiastico  e con 
figure  grandi  al  vero  : San  Francesco  Saverio,  in  atto  di  convertire  un  indiano,  San  Pie- 
tro cT Alcantara  nell’estasi  dell’adorazione,  ed  un  Cristo  sul  Calvario. 

In  pari  tempo  preparava  dei  saggi  per  ottenere  un  sussidio  dalla  provincia  con  cui 
ritornare  a Napoli  e studiarvi  più  seriamente.  Quel  Consiglio  provinciale  con  discernimento 
proprio  singolare  respingeva  la  domanda,  ritenendo  che  i saggi  presentati  non  potessero 
essere  del  Cosenza,  perchè  troppo  ragazzo!  Però  dopo  due  altri  anni  di  lavoro  e quando 

11  Cosenza  potè  farsi  conoscere  personalmente  a varii  deputati  provinciali,  gli  riuscì  avere 
un  magro  sussidio  di  lire  400  per  un  anno,  e con  esso  riprese  la  via  di  Napoli.  Si  pre- 
sentò all’Istituto  di  Belle  Arti  e quei  professori  credettero  il  ventenne  allievo  solo  buono 
a studiar  gli  elementi.  Egli  se  n’ebbe  a male  e chiese  di  essere  ammesso  di  botto  nella 
scuola  di  pittura.  Si  rispose  negativamente  alla  sua  domanda,  ed  egli  prevedendo  il  tempo 
sprecato  inutilmente,  se  avesse  seguito  tutte  le  classi,  pensò  farsi  raccomandare  da  qual- 
che artista  privatamente.  Riuscì  a trovar  persona  legata  in  intima  conoscenza  con  l’esimio 
cav.  Marinelli;  questi  lo  accolse  di  buon  grado  e lo  tenne  più  in  sua  casa  che  nello  studio, 
più  come  figlio  che  come  allievo,  per  quattro  anni  circa. 

Nell’Istituto  di  Belle  Arti  però  volle  ed  ottenne  di  entrare  a titolo  di  esperimento, 
— senza  arrivarci  per  gradi  — nella  classe  dello  studio  del  nudo,  e si  distinse,  guada- 
gnandosi in  quell’anno  ed  in  seguito  molti  premii  mensili  in  danaro  ed  onorificenze.  Mercè 
questi  requisiti  accademici,  nel  1872  fu  dispensato  dalla  prova  d’ammissione  al  concorso 
governativo  per  la  pensione  di  Roma,  ed  egli  eseguì  ad  un  tempo  il  concorso  di  paesaggio 
e quello  di  figura.  Nell’uno  e nell’altro  s’ebbe  il  primo  posto  in  merito,  X accessit  per  la 
pensione. 
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Scoraggiato  e stanco  di  quel  risultato,  accettò  l’invito  del  più  caro  fra  i suoi  amici, 
il  Michetti,  e si  recò  a passar  alcun  tempo  a Chieti.  Fu  colà,  sulle  sponde  dell’Adria- 
tico, che  trovò  le  prime  vere  ispirazioni  dell’arte,  ed  eccolo  presentarsi  all’Esposizione  della 
Promotrice  del  1873  con  due  quadretti  che  impressionarono  gl’intelligenti  e vennero  acqui- 
stati prima  d’aprirsi  la  mostra.  Questi  quadretti  rappresentavano  : Una  strada  di  Cliieti, 
oggi  nella  galleria  Vonwiller,  e I Bagni  di  Francavilla,  posseduto  dal  signor  Benedetto 
Maglione. 

Da  questo  punto  il  nome  del  Cosenza  prende  posto  fra  la  schiera  dei  giovani  artisti 
che  danno  larga  speranza  di  loro.  A quasi  tutte  le  principali  Esposizioni  troviamo  qualche 
lavoro  di  lui. 

Il  Cosenza  non  ha  vero  genere  spiccato,  ma  tuttavia  la  sua  specialità  sono  le  marine. 
Abitante  di  Mergellina,  egli  non  potea  sfuggire  all’influenza  che  l’incantevole  golfo  di  Na- 
poli fa  subire  a chiunque  l’ha  sotto  lo  sguardo  nelle  differenti  ore  del  giorno.  È così  che 
il  suo  pennello  produsse  : Una,  passeggiata  per  mare,  Da  Mergellina  a Posi  tipo,  Nella 
villa,  In  barchetta.  Dalla  Villa  al  Chiatamone,  Da  Frisio  a Santa  Lucia,  La  festa 
a Mergellina,  e.  molti  altri  dipinti  rappresentanti  soggetti  assolutamente  marinareschi. 

In  tutti  i suoi  quadri  il  Cosenza  dimostra  una  gran  conoscenza  di  disegno,  e si  deve 
tal  suo  merito  se  X Illustrazione  Italiana  lo  conta  fra  i suoi  migliori  corrispondenti  gra- 
fici. Le  sue  tele  sono  sparse  da  per  tutto,  a Genova,  Verona,  Napoli,  Marsiglia,  ecc.  I quadri 
di  genere  sono  : La  messa  in  mietitura,  La  Piazza  del  Pendino,  Nella  controra  d’estate, 
Nel  bosco  di  Portici,  ecc. 

La  piazza  del  Pendino  vuol  essere  notata  per  l’esatto  e fedele  movimento  dei  ven- 
ditori che  giornalmente  noi  siamo  abituati  a vedervi. 

Da  Frisio  a Santa  Lucia  è d’una  scrupolosa  esattezza  ; par  proprio  scorgere  una  di 
quelle  barche  in  cui  soavemente  si  è dondolati  dalle  pacifiche  onde. 

Il  Cosenza  non  è all’apogeo  dell’arte,  ma  sulla  buona  via.  Non  gli  manca  voglia  di 
lavorare  e,  cosa  rara,  ascolta  i consigli  della  critica  amica.  Nei  suoi  dipinti  si  scorge 
chiaro  che  il  pennello  nelle  sue  mani  non  è semplice  effetto  di  studio , ma  conseguenza 
di  vedute  pensate. 


ALCESTE  CAMPRI ANI 


Non  è napoletano  per  nascita,  ma  per  sentimento  , per  adozione,  e perchè  in  questa 
città  la  scintilla  dell’  arte  gli  si  è sviluppata  nella  mente.  Nacque  a Terni  (Umbria)  nel 
febbraio  del  1848  e vi  cresceva  con  tutta  l’agiatezza  ed  i comodi  del  ricco,  ma  la  sven- 
tura venne  a posarsi  sulla  sua  casa  prima  che  egli  fosse  adulto,  giacché  il  padre  Giovanni, 
uomo  dalle  idee  liberalissime,  fu  costretto  ad  emigrare.  La  polizia,  irritata  di  vedere  sfug- 
girsi  di  mano  il  capo  della  famiglia,  incominciò  a perseguitarne  la  moglie  ed  il  figlio  e poi 
li  esiliava  del  tutto. 

Ciò  avveniva  nel  1861  ed  il  giovane  Alceste  nel  frattempo  avea  raggiunto  l’età  di 
dodici  anni.  Appena  il  padre  fu  riunito  nuovamente  alla  famiglia , suo  primo  pensiero  fu 
quello  di  cominciare  a dare  un’educazione  letteraria  al  figlio,  educazione  trascurata  per  i 
predetti  avvenimenti.  Egli  stesso  si  pose  ad  eseguire  il  difficile  incarico  e non  tardò 
ad  avvedersi  come  l’avanzata  età  del  figliolo  non  poteva  dare  gran  profitto  ; calcolò  pure 
le  perdite  pecuniarie  sofferte  e mettendo  da  banda  le  sue  alte  aspirazioni  di  padre,  pensò 
fargli  apprendere  un  mestiere  lucroso.  Studionne  le  tendenze  e s’  accorse  che  il  giovane 
Alceste  trovava  gran  piacere  nel  cesellare.  Allora  lo  pose  a studiare  gli  elementi  del  di- 
segno, ma  inoltratosi  in  questo,  l’idea  di  cesellatore  spariva  innanzi  quella  dell’arte  pit- 
torica, che  grandemente  si  sviluppava  nella  mente  del  giovane.  Nel  breve  periodo  passato 
fra  gli  elementi  s’ebbe  diversi  premi,  che  lo  inorgoglirono  e poco  pieghevole  alla  severità 
della  disciplina , poiché  n’  era  mancata  da  fanciullo  , si  distrasse  del  tutto  per  seguire  i 
sentimenti  dei  venti  anni,  secondato  da  cinquecento  lire  in  oro  , prezzo  d’un  primo  pae- 
saggio acquistato  dall’allora  prefetto  Gualterio. 

Passarono  così  cinque  anni  di  romanticismo  e di  luna  di  miele , ma  al  termine  di 
essi,  il  Campriani  si  trovò  sfiduciato  e stanco,  ritornò  alla  serietà  dei  principii,  e fattovi 
un  esame  del  proprio  sapere  esagerò  nel  credersi  un  nulla,  come  avea  esagerato  ritenen- 
dosi artista  finito.  Credeva  non  poter  ritornare  pittore  pel  pochissimo  studio  fatto,  e 
pensava  darsi  agli  studii  occorrenti  per  entrare  in  commercio.  Non  pertanto , apertosi 
un  concorso  di  composizione  al  Reale  Istituto  di  Belle  Arti,  egli  vi  prese  parte,  tanto  per 
profittare  dell’occasione,  e ne  guadagnava  il  premio. 

Arte.  [30 
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Ciò  non  sarebbe  stato  bastevole  a fargli  proseguire  la  carriera  artistica,  se  nel  1871 
non  fosse  venuto  in  Napoli  da  Parigi  il  De  Nittis,  che  conosciuto  il  Campriani  e vistone 
alcuni  studii , lo  incoraggiò  potentemente  a proseguire  nella  pittura.  Sotto  quell’  impulso 
eseguì  diversi  quadretti , i quali  furono  acquistati  dal  Goupil , allorché  venne  in  Napoli , 
con  gran  piacere  dell’artista.  Anzi  il  celebre  negoziante  lo  impegnava,  con  una  annua  pen- 
sione, a dipingere  esclusivamente  per  lui.  Il  Campriani  accettò,  ed  accettò  pure  di  recarsi 
a Parigi  barattando  tutte  le  sue  masserizie,  quando  il  Groupil  lo  invitò  a recarsi  in  quella 
città,  pensando  che  la  residenza  di  Parigi  dovesse  di  molto  migliorare  il  suo  nuovo  acquisto. 

Il  nostro  Campriani  però,  di  natura  e carattere  tutto  meridionale,  non  seppe  durare  a 
Parigi  più  di  un  anno,  e nel  1873  se  ne  tornava  pieno  di  avidità  pel  suo  cielo,  pel  suo 
mare  e pel  suo  Vesuvio.  Ritornò  , ma  non  lasciò  la  pensione  del  Gloupil , sicché  tutte  le 
sue  tele,  piene  del  colorito,  della  vita,  del  sole  napoletano  e della  nostra  splendida  e rigo- 
gliosa natura,  ne  andavano  al  di  là  delle  Alpi,  rimanendo  a noi  sconosciute.  Non  sappiamo 
del  Campriani  nè  per  le  mostre  della  promotrice,  nè  per  quella  Artistica  di  Napoli  del  1877  ; 
solo  i suoi  compagni  d’arte,  conoscono  che  egli  ha  dipinto  numerose  tele  : La  caccia  colla 
civetta,  Il  ritorno  dalla  caccia,  Il  intorno  dal  mercato,  Venditori  di  polli,  I bagnanti 
a Napoli , Il  mercato  di  cavalli , Il  pastore , La  caccia  in  riva  al  mare , Il  pastore 
sul  Vesuvio , e tante  altre  che  lungo  sarebbe  enumerare.  La  prima  volta  che  il  pubblico 
italiano  vide  qualcosa  del  Campriani  fu  nell’Esposizione  di  Torino  : erano  due  piccoli  quadri  : 
Caccia  agli  uccellini,  e Baja  di  Napoli  ; ed  uno  grande  rappresentante  il  Ritorno  da 
Montevergine.  Nessuno  passava  per  la  quarta  sala  della  mostra  senza  fermarsi  innanzi  al 
gran  quadro  del  Campriani,  e guardarlo  più  tempo  con  molta  simpatia.  Poche  volte  mi  fu 
dato  vedere  un  quadro  di  maggior  effetto  e verità;  tutte  quelle  carrozze  e carrozzelle  corrono; 
i cavalli  agitano  criniere  e sonagli;  i guidatori  dei  cocchi,  i compagni  evidentemente  eccitati 
da  troppe  libazioni  bacchiche,  gridano,  fanno  schioccar  la  frusta,  s’interpellano,  si  sfidano. 
Nella  via  ecco  i venditori,  che  stretti  al  marciapiede,  cercano  scampare  alle  zampe  dei  qua- 
drupedi ; più  indietro  gli  spettatori  s’accalcano  e sogghignano  di  sprezzo  o ridono  di  con- 
tento, a seconda  dall’inceder  stanco  o vivo  del  corridore.  Su  tutto  splende  un  sole  magni- 
fico, che  pei  suoi  riflessi  di  caldo  attutisce,  smorza  il  ceruleo  del  cielo,  e il  polverio  bian- 
castro, che  destano  i piedi  dei  cavalli  slanciati  a furiosa  corsa  fa  strano  ma  intonato  con- 
trasto con  gli  abiti  dai  vividi  colori  che  le  popolane  indossano  in  occasione  della  festa. 

Il  ritorno  da  Montevergine  è un  bel  lavoro  artistico  che  farebbe  onore  a qualsiasi 
pittore  e lo  si  potrebbe  considerare  per  ottimo  se  non  vi  si  scorgesse  il  peccato , dirò 
originale,  del  valente  autore.  In  lui  non  vi  è abbastanza  studio  di  disegno  ; qualche  volta 
la  prospettiva  vien  meno.  Con  ciò  non  intendo  dirgli  cosa  spiacevole,  ma  spingerlo,  spro- 
narlo a proseguire  sulla  via  in  cui  si  è messo.  Prosegua  a studiare,  e con  il  tempo,  son 
certo  che  arricchirà  l’arte  nostrana  di  non  pochi  pregevoli  lavori,  i quali  gli  accresceranno 
fama  e gli  daranno  gran  nome. 


Il  ritorno  da  Montevergine , quadro  di  A.  Campriani  (disegno  dell  autore). 
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È nato  a Chieti  negli  Abruzzi  nel  1851  da  Crispino  Michetti,  maestro  compositore  di 
musica.  Le  disposizioni  per  il  disegno  si  svilupparono  in  lui  dalla  più  tenera  infanzia  ed  il 
suo  primo  maestro  fu  il  Macchierani  da  Chieti.  Giovanissimo,  ebbe  la  sventura  di  restare 
orbato  di  padre  e poverissimo.  Mercè  le  raccomandazioni  d’  amici  ottenne  dalla  ammini- 
strazione provinciale  una  piccola  pensione  , grazie  alla  quale  venne  a studiare  in  Napoli 
nell’Istituto  di  Belle  Arti. 

Vero  figlio  della  libera  natura,  egli  non  capiva  le  pastoie  dei  regolamenti  e delle  di- 
scipline, sicché  poco  frequentò  l’ Istituto,,  fu  dei  meno  assidui  e tuttavia  fece  rapidi  pro- 

gressi, grazie  a ferrea  volontà  ed  a superiore  intelligenza. 

Non  lo  si  volea  ammettere  nella  scuola  di  disegno  del  nudo  , ma  seppe  trovar  modo 

di  penetrarvi  e ne  profittò  tanto  che  dipinse  non  pochi  soggetti  che  eccitando  l’ammirazione 

di  quelli  che  li  osservavano , facevano  intravvedere  il  futuro  artista.  Caso  raro  nell’  arte 
e che  m’affretto  a citare  con  lode,  tutti  i suoi  compagni,  come  pure  i maestri,  s’avvi- 
dero presto  che  in  lui  v’era  la  stoffa  dell’artista,  e gli  predissero  l’avvenire  che  seppe  coi 
fatti  conquistare. 

Nato  nei  monti,  in  vicinanza  dell’  Adriatico,  egli  non  potea  resistere  a vivere  lunga- 
mente lungi  dalle  sue  zolle  natie.  Le  convenzioni  sociali  lo  impacciavano,  la  vernice  falsa 
dei  saloni  dorati  lo  irritava  ; egli  non  è felice,  non  si  sente  in  grado  di  concepire  qualche 
cosa  di  veramente  bello  , se  non  si  trova  nei  suoi  alpestri  luoghi , libero  di  camminarvi 
appena  vestito,  con  le  pantofole  ai  piedi,  i capelli  arruffati,  di  arrampicarsi  su  per  gli  al- 
beri o correre  pei  boschi  a rifarsi  del  compassato  moto  cui  costringe  la  dimora  della  città. 
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Ritorna  poi  dai  monti  e con  lui  vengono  tutta  una  quantità  di  studi  e bozzetti,  rap- 
presentanti figurine , armenti , paesaggi.  I primi  di  questi,  interessantissimi,  vennero  acqui- 
stati per  la  più  parte  dal  signor  Rotondo. 

Nello  stesso  tempo  fece  due  splendidi  quadretti  di  polli  e galline  che  fanno  ora  parte 
della  collezione  De  la  Field.  Alcune  opere  di  questo , allora  giovanissimo  artista , furono 
vedute  dal  negoziante  di  arte,  che  vive  a Parigi,  signor  Reutlinger,  che  se  ne  in- 
vaghì, e pensionò  il  Michetti  affinchè  lavorasse  esclusivamente  per  lui.  L’  artista  accettò 
l’offerta  ed  in  diversi  anni  fece  una  quantità  di  belli  quadri  che  a Parigi  piacquero  molto 
e furono  immediatamente  collocati. 

In  quel  torno  si  recò  a Parigi;  il  Goupil  gli  comperò  due  dipinti,  dei  quali  fece  fare 

delle  incisioni  in  rame,  sparse  e note  da  per  tutto.  Da  Parigi  passò  a Londra,  e ritornò 

presto  in  Francia.  Spirito  irrequieto,  la  città  non  era  per  lui,  per  quanto  grandiosa;  voleva 
la  campagna  ove  trovava  i soggetti  dei  suoi  più  bei  quadri  ed  i tipi  che  vi  troviamo.  Altri 
bei  lavori  sono  : Il  venerdì  Santo  a Chieti , Il  ritorno  dalla  raccolta  delle  zucche , 
Un  matrimonio  in  Abruzzo  ed  altri  molti  della  vita  pastorizia  abruzzese. 

Ma  il  quadro  che  lo  rivelò  nella  pienezza  del  suo  ingegno  e stabilì  la  sua  riputazione, 
fu  quello  che  espose  alla  mostra  di  Napoli  del  1876  : La  processione  del  Corpus  Do- 
mini a Chieti. 

Questo  dipinto  destò  un  vero  entusiasmo  fra  artisti  e pubblico , sebbene  non  man- 
cassero violenti  critici  ; però  ottenne  il  primo  premio  e venne  subito  acquistato.  Il  quadro 

rappresenta  V uscita  che  la  processione  fa  dalla  chiesa.  Qua  dei  gruppi  d’  uomini  e di 
donne,  là  dei  fanciulli  nudi  o appena  vestiti  ; monaci,  preti,  un  baldachino,  dei  giovincelli 
che  sparano  fuochi  d’artifizio,  dei  vecchi  e dei  giovani,  delle  persone  religiose  che  s’inginoc- 
chiano , altre  che  se  la  ridono  , chi  guarda  ironico , chi  stupefatto.  Del  fumo  , dei  colori 
vivissimi,  dei  fiori  per  terra,  una  banda  musicale.  Nulla  manca,  quel  quadro  lo  si  direbbe 
un’  arca  di  Noè  umana.  Aggiungete  il  prospetto  della  chiesa , l’ ampia  scalinata  dai 
larghi  gradini,  e si  capisce  che,  malgrado  un  certo  difetto  nella  prospettiva,  è una  splen- 
dida concezione  artistica,  una  scena  squisita  che  sorprende  ed  incanta. 

La  prima  volta  che  vidi  questo  dipinto  ne  rimasi  abbagliato  e fui  costretto  a guardarlo 
attentamente  a più  riprese  prima  d’  orizzontarmi.  Tutte  quelle  teste  sono  d’  una  finezza 
e genialità  meravigliosa,  sonvi  tocchi  di  pennelli  d’una  delicatezza  degna  d’una  miniatura, 
con  delle  tinte  ed  espressioni  nelle  fisonomie  dei  fanciulli  d’una  verità  da  non  descriversi; 
sembra  vederli  sorridere.  Mi  si  assicura  che  Michetti  gettò  i suoi  colori  sulla  tela , pose 
mano  al  suo  capolavoro  come  se  facesse  la  cosa  più  facile  del  mondo  senza  darsene  alcuna 
pena,  alcun  pensiero.  Gli  passò  l’idea  per  la  testa  ed  eccolo  ad  eseguirla.  Corse  per  i 
monti  e per  i boschi , ritornò  al  cavalletto  ove  avea  lasciato  il  quadro , e vi  fissò  i tipi 
e le  figure  dei  fanciulli  e delle  donne  coi  quali  s’era  incontrato. 

Ciò  ch’egli  dipinge  è bello  e meraviglioso,  e le  estrinsecazioni  della  sua  arte,  essendo 
l’emanazione  della  vita,  sono  naturali  e caratteristiche. 
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Nella  Processione , in  primo  piano,  vi  è una  donna  che  ha  un  bambino  nella  braccia  ; 
questo  è rotondello,  e la  carne  è dipinta  così  bene,  con  tale  morbidezza  che  sembra  vedere 
sprofondarvisi  la  mano  che  lo  sostiene.  I fiori  sono  dei  fiori,  gli  uomini  degli  uomini.  Nulla 
di  convenzionale,  niente  di  accademico,  la  realtà  della  vita  è là  in  tutte  le  sue  estrinse- 
cazioni belle  e brutte,  simpatiche  ed  antipatiche,  attraenti  e ributtanti.  Solo  un  uomo  di 
genio  potea  comporre  un  simile  quadro,  e malgrado  tutti  i difetti  che  la  critica  ha  voluto 
trovarvi,  io  son  d’opinione  che  esso  prende  un  giusto  posto  fra  le  più  belle  ed  importanti 
creazioni  artistiche  della  nostra  epoca. 

Unitamente  all’  Esposizione  fuvvi  in  Napoli  un  congresso  artistico  e la  municipalità 
offrì  un  banchetto  ai  congressisti.  Il  desinare  ebbe  luogo  a Capodimonte  ed  ivi  il  Mi- 
chetti  fu  presentato  al  sindaco,  duca  di  San  Donato.  Questi  felicitò  l’artista  del  successo 
riportato  e gli  disse  : « Così  giovane  e sapete  fare  tutto  questo  ? » 

— So  fare  anche  altro  ; rispose  Michetti. 

— Cioè  ? chiese  il  duca. 

Non  fuvvi  risposta,  ma  il  giovane  pittore,  toltosi  l’abito,  prese  uno  slancio  ed  eccolo 
a far  capriole  da  non  disgradarne  il  più  provetto  acrobata. 

Tutti  risero  della  bizzarria  e la  compresero  , pensando  come  il  Michetti  sia  una  di 
quelle  elette  e ricche  nature  che  hanno  bisogno  di  espandersi  in  tutte  le  orbite  ; nell’in- 
telligenza come  nella  forza  fisica,  nella  mente  come  nel  cuore.  Tutto  quel  che  fa  è fatto 
con  passione  e facilità  indescrivibile. 

All’Esposizione  di  Parigi  del  1878  espose  diversi  quadri,  cioè  Amore  e Primavera , 
Un  crepuscolo,  Una  campagna  con  armenti  (a  tempera).  Sebbene  tutti  fossero  inferiori 
alla  Processione,  pure  ebbero  un  gran  successo  ed  il  pubblico  francese  li  ammirava  mol- 
tissimo. Ricordo  come  spesso  mi  si  chiedesse  dell’  autore  , e come  molti  scuotessero  il 
capo  in  segno  di  dubbio  , allorché  io  diceva  esser  egli  un  giovane , giovanissimo  artista. 
Pure  era  il  vero.  Due  di  questi  quadri  furono  acquistati  dalla  casa  Stuart. 

Poco  dopo,  in  una  esposizione  fattasi  in  Napoli  in  occasione  della  prima  visita  di  Re 
Umberto,  il  Michetti  espose  due  grandi  tele  rappresentanti  due  scene  della  vita  campestre 
abruzzese.  Eran  ricche  di  sole  e di  vita  , ma  anche  di  difetti  molti , onde  molti  ebbero 
a dubitare  dal  progresso  artistico  dell’autore.  Costoro  non  si  accorgevano  che  noi  non  era- 
vamo innanzi  ad  una  completa  affermazione,  come  nella  Processione , ma  invece  si  vedeva 
il  tentativo  di  mutamento  nell’interpretazione  artistica  del  pittore. 

Uno  di  tali  quadri,  La  Canzone  d’amore , fu  acquistato  dalla  signora  De  la  Field. 

La  nota  soleggiata,  la  forte  e vibrata  colorazione  alla  quale  egli  aveva  accennato  nei 
detti  dipinti,  fu  da  lui  pienamente  sviluppata  nei  quadri  che  espose  alla  mostra  Nazionale 
di  Torino  (1880). 

In  questa  egli  riprese  il  posto  superiore  che  gli  avea  dato  l’Esposizione  di  Napoli  e 
lo  riprese  con  maggiore  importanza,  perchè  uscì  dalla  cerchia  ristretta  della  riproduzione 
di  eguali  tipi  sotto  differente  forma  ; lasciò  la  monotonia  dei  costumi  abruzzesi  e si  lanciò 
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sul  mare,  variando  così  uomini  e paesi,  soggetti  e concetti.  I quadri  furon  cinque.  Tre  di 
essi:  1 morticini  della  febbre,  L'Ottava  e la  Domenica  delle  Palme , sono  ancora  scene 
della  vita  abruzzese  ; altri  due , la  Pesca  delle  tondine  ed  Impressioni  sull’  Adriatico , 
sono  scene  marinaresche  della  più  grande  importanza. 

L’impressione  prodotta  da  questi  cinque  lavori  è ancora  così  fresca,  che  mi  basterebbe 
ricordarne  il  successo  riportato,  cui  meritamente  tenne  dietro  uno  dei  primi  premii  desti- 
nati alla  pittura  di  genere.  Tuttavia  tenterò  analizzarli , per  dimostrare  i diversi  senti- 
menti che  guidarono  sulla  tela  il  pennello  del  Michetti. 

La  Domenica  delle  Palme  è una  novelletta,  una  storia  d’innamorati.  Son  essi  in  guerra 
fra  loro  , si  sono  bisticciati , ed  ecco  il  giovane  offrire  un  ramo  d’  ulivo,  il  simbolo  della 
pace  alla  giovinetta  simpatica  e bella  , che  lo  accetta  sorridendo  , e nel  suo  sorriso  par 
che  dica  — dimentichiamo  ! — In  questo  quadro  non  una  figura  è eguale  all’  altra , i 
costumi  sono  vivi  e scelti  con  intelligente  discernimento , la  folla  eh’  esce  dalla  chiesa  è 
distribuita  siffattamente  bene,  che  si  vede  Va  parte  dei  due  senza  affettazione,  senza  con- 
venzionalismo. 

Così  pure  ne\Y  Ottava,  cioè  nella  prima  uscita  che  dopo  i primi  otto  giorni  di  unione 
fanno  due  giovani  sposi.  Ella  si  appoggia  al  braccio  di  lui  tutta  pudica,  e con  gli  occhi 
bassi  ; lui  fiero  e pettoruto  guarda  con  aria  trionfante  la  gente  che  li  attornia.  In  questo 
quadro  vediamo  una  moltiplicità  di  personaggi,  uomini  e donne,  vecchi  e fanciulli,  dipinti 
con  una  verità  e conoscenza  di  colori  che  fa  veramente  meraviglia.  Vi  si  vede  che  T ar- 
tista ha  una  conoscenza  straordinaria  degli  effetti  della  tavolozza  e la  sua  pittura  a getto 
è posta  sulla  tela  con  raro  intuito  artistico.  Tutto  nell  'Ottava  è così  fresco,  gaio,  sorri- 
dente che  guardandolo,  se  si  è tristi  si  ritorna  al  buon  umore,  la  facezia  vien  spontanea 
sulle  labbra  di  chi  vede  il  quadro,  quasi  a far  concorrenza  con  le  osservazioni  più  o meno 
arrischiate  che  i contadini  fanno  fra  loro  nell’osservare  il  cerchio  nero  che  inquadra  l’occhio 
della  sposa. 

Ma  la  nota  triste  ritorna  possente  nel  guardare  I morticini.  L’  animo  si  stringe , il 
cuore  divien  grosso,  perchè  il  Michetti  ha  saputo  dare  al  doloroso  soggetto  tutta  la  im- 
pronta del  vero.  La  scena  rappresenta  un  povero  padre  che  conduce  al  cimitero  i suoi  due 
figli.  Accasciato  dal  dolore  e dalla  fatica,  si  ferma  per  un  momento,  asciuga  gli  occhi, 
dai  quali  sfugge  una  lagrima  furtiva  e prosegue  la  via  che  lo  conduce  al  camposanto,  ove 
deve  consegnare  al  becchino  il  suo  amato  tesoro.  Un  prete  lo  precede  ; ha  una  croce  nelle 
mani;  indossa  la  cotta  e la  stola;  copiato  dal  vero,  sul  suo  volto  rubicondo  scorgesi 
chiara  tutta  la  sua  indifferenza  per  il  dolore  altrui , per  il  quale  non  sa  trovare  altra 
consolazione,  maggiore  conforto  che  parole  convenzionali  e punto  sentite.  Tre  musicanti 
strimpellano  un’  arietta , pensano  alle  loro  corde  che  cercan  render  funebri , e adatte  al 
dolore  di  quei  che  li  han  chiamati , per  accompagnare  coi  tristi  concerti  dei  loro  istru- 
menti  il  lugubre  corteo.  Una  sola  donna , una  madre , posta  in  un  cantuccio  con  il  suo 
bambino  sulle  braccia , capisce  il  dolore  del  povero  padre  ; con  un  semplice  movimento  , 
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in  cui  si  rivela  tutto  il  talento  dell’  artista,  dimostra  la  compassione  e l’afflizione  da  cui 
è presa.  Stringe  al  cuore  il  bamboccio  , quasi  tema  che  glielo  si  possa  strappare  ; sa 
ciò  che  vuol  dire  amare  e perdere  il  proprio  figlio  e prega  Iddio  di  preservarla  da  simile 
sventura. 

Si  è rimproverato  al  Michetti  che  in  questo  quadro  predomini  il  colore  bleu  e che 
l’intonazione  sia  poco  corretta  ; ma  son  sicuro  che  coloro  i quali  fanno  simili  critiche  non 
conoscono  le  coste  meridionali.  L’artista  per  il  suo  funerale  ha  scelto  l’ora  del  crepuscolo, 
il  momento  del  tramonto  del  sole  , momento  in  cui  tutto  è avviluppato  da  un  azzurro 
scuro,  profondo  che  imprime  il  dolore  e la  melanconia. 

E che  tale  difetto  non  sia  solito  del  Michetti  lo  provano  gli  altri  due  quadri.  Nel- 
X Impressione  sull’Adriatico,  si  rivela  il  talento  crescente  dell’artista;  in  questo  dipinto 
la  sua  pittura  è divenuta  più  larga  e più  robusta,  vi  si  ammira  il  verista  che  ha  con- 
dotto il  pennello  osservando  la  corretta  riproduzione  del  soggetto.  L’  aria  diafana  d’  un 
marittimo  mattutino  scopre  il  mare  e par  che  tutto  voglia  perdersi  in  vapori  leggieri,  che 
pur  distaccando  il  mare  dal  cielo,  le  barche  dalle  acque,  uniscono  il  tutto  in  un  profondo 
sentimento. 

Ma  ancora  maggiore  è il  sentimento  che  si  prova  guardando  la  Pesca  delle  tondine. 
Qui  siamo  in  pieno  giorno , ed  il  caldo  del  sole  contrasta  con  1’  azzurro  delle  placide 
acque.  Nel  mare  a gambe  quasi  nude,  dei  marinai,  delle  donne,  cercano  i crostacei.  È 
tutta  una  scena  marinaresca  d’una  realtà  sorprendente;  quegli  aspetti  vividi  dei  vestiti, 
quelle  vele  giallognole  delle  barche,  che  tranquille  si  riflettono  nelle  onde,  danno  un  in- 
sieme, un  tutto,  che  mi  fan  sperare  di  salutare  un  giorno,  nel  Michetti,  uno  dei  primi 
riproduttori  del  mare. 

Spesso  ho  udito  dire  a Parigi  ed  a Londra,  che  in  un  quadro  italiano,  il  cielo  è troppo 
azzurro  , le  tinte  poco  verosimili , esagerate  ; ma  per  coloro  che  han  vissuto  in  Napoli  e 
vi  hanno  osservato  in  diverse  ore  il  cielo  ed  il  mare  , ciò  non  esiste.  Essi  sanno  che 
l’artista  non  ha  che  a copiare  per  ottenere  effetti  superbi  e meravigliosi.  In  massima  gli 
artisti  napoletani  e meridionali  si  distingono  per  la  vivacità  della  luce,  la  qual  cosa  si 
spiega  dall’abitare  essi  sotto  un  cielo  puro  e che  spesso  abbaglia.  Così  pure  i toni  can- 
gianti del  mare  che  spesso  passa  per  tutte  le  varie  e molteplici  gradazioni  dal  verde  al 
bleu  o nero  o grigio  e tutti  questi  fenomeni  che  noi  siamo  abituati  a giornalmente  osser- 
vare e vedere,  incantano  lo  sguardo  del  profano.  Ma  da  essi  non  sorge  naturale  che  un’ar- 
tista ne  sia  come  inspirato? 

Il  Michetti  è , come  ho  già  detto,  un  vero  figlio  della  natura , un  genio , e la  sua 
qualità  più  meravigliosa  è la  spontaneità,  che  gli  permette  di  produrre  molto,  bene  e 
presto.  Nè  solo  in  pittura  gli  si  vede  tale  spontaneità,  chè  egli  modella  in  creta  con  pari 
facilità.  Identificato  con  la  natura  che  lo  circonda,  egli  esprime  il  proprio  sentimento  espo- 
nendo quello  che  vede,  osserva  e studia  delle  scene  che  tratta. 

Una  impronta  propria  sua,  imprevista  e piena  di  slancio,  è sempre  nelle  sue  trovate, 
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nelle  sue  composizioni,  mentre  una  fattura  ed  un  colore  brillante  e diamantato  riempie 
di  luce  le  sue  tele.  La  chiaroveggenza  ottica  e la  perfetta  obbedienza  della  mano  di 
questo  artista  passano  i limiti,  che  lo  studio  e la  volontà  possa  dare.  La  grazia,  la  squi- 
sitezza del  modellare,  la  perfetta  intonazione  e l’armonia  e distinta  intelligenza,  fanno  di 
questo  artista  un  esempio  splendido  nella  storia  dell’arte.  La  natura  ci  mostra  in  Michetti 
uno  dei  suoi  rari  portenti  fenomenali.  Infine  egli  possiede  tutte  le  qualità  morali  che  co- 
stituiscono l’uomo  e tutte  le  qualità  artistiche  che  costituiscono  il  genio. 

All’Esposizione  di  Torino  ebbe  il  premio  della  pittura  di  genere.  Uno  di  questi  quadri 
fu  acquistato  da  S.  M.  il  Re  e gli  altri  da  distinti  amatori. 

Alla  mostra  di  Milano  parve  un  tantino  ecclissarsi  e fece  temere  una  esagerazione  di 
eccentricità  esponendo  una  quantità  di  lavori  di  poco  interesse  , ma  però  tutti  eseguiti 
con  vigoria  e forza.  Si  è rialzato  alla  mostra  di  Roma  quest’anno  in  tutta  la  potenza  del 
suo  genio  artistico  con  un  quadro  d’ indole  speciale,  Il  voto , che,  sebbene  non  finito,  pure 
è ritenuto  uno  dei  primi  dell’Esposizione. 

Pone  sotto  gli  occhi  una  scena  disgustosa  della  superstizione  religiosa.  Il  quadro  è 
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di  grandi  dimensioni  ed  è animato  da  tutta  una  popolazione  d’  una  contrada  abbruzzese. 
I contadini  camminando  carponi  e strisciando  la  lingua  per  terra  percorrono  un  tratto  di 
via  fin  dove  sta  il  busto  d’un  santo  miracoloso. 

Poche  volte  un  artista  ha  reso  con  tale  forza  di  fibra  un  fatto  disgustoso;  nessun 
particolare  è stato  dimenticato,  e gli  studi  che  hanno  servito  a comporre  il  quadro,  sono 
dei  veri  capolavori. 

Ma  di  lui  parmi  aver  già  detto  molto,  e scrivere  ancora  sarebbe  anticipare  le  sue  aspi- 
razioni. Egli  è giovanissimo  e la  potenza  del  suo  ingegno  straordinario  non  ha  per  anco 
detto  la  sua  ultima  parola. 


Ha  solo  trentanni,  perchè  nato  il  29  agosto  1851  da  Francesco  e Luisa  Devincey. 
I genitori,  ricchi  negozianti,  gli  diedero  una  educazione  perfetta  e sebbene  non  seguisse  i 
corsi  nei  Licei  e nelle  Università,  pure  i migliori  maestri  furono  chiamati  ad  istruirlo. 
Ignaro  delle  lotte  della  vita , ha  potuto  dedicarsi  esclusivamente  all’  arte  , che  per  lui  è 
come  un  culto,  sia  che  dipinga  o no,  secondo  che  gli  aggrada.  I suoi  parenti  non  ebbero 
il  coraggio  di  contrariarlo  nella  sua  manifesta  inclinazione  e gli  facilitarono  la  spinosa 
strada  dell’artista,  pur  desiderando  che  divenisse  ingegnere.  Un  magnifico  studio,  dei  viaggi 
dispendiosi , delle  somme  di  danaro  , tutto  fu  posto  a disposizione  del  giovane  Ernesto  e 
sebbene  in  sul  principiare  della  carriera  desse  nell’  indolenza , seppe  riprendere  il  tempo 
perso  e creare  alcuni  buoni  lavori. 

Per  primo  maestro  ebbe  il  Girosi,  dal  quale  non  imparò  gran  cosa.  A far  meglio  re- 
Aiite.  32 
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cossi  in  Roma,  vi  restò  quattro  anni  divertendosi  molto  e poco  curandosi  degli  studi  seri. 
Di  tempo  in  tempo  qualche  schizzo,  che  rivelava  l’ingegno.  Il  nome  di  lui  giunse  al  Mo- 
relli e questi  che  ama  ogni  talento  che  sorge,  lo  chiamò  a sè , lo  prese  sotto  la  sua 
salvaguardia,  l’incoraggiò,  lo  spinse,  l’esortò  e ne  fece  un  buon  allievo.  Sotto  l’ influenza 
del  grande  artista,  Giroux  divenne  infaticabile,  ed  il  suo  grazioso  studio,  nel  quale  con- 
serva gli  schizzi  dei  suoi  quadri,  ne  fa  ampia  prova. 

Per  la  prima  volta  si  mostrò  al  pubblico  napoletano  con  un  dipinto,  intitolato  Gon- 
zuela ; una  figurina  terzina  vestita  con  costume  spagnuolo.  Non  è mai  stato  nella  Spagna, 
e con  la  sua  viva  fantasia  supplì  a ciò  che  ignorava;  avea  letto  le  stupende  descrizioni 
delle  donne  spagnuole  scritte  dal  De  Amicis  e volle  rendere  sulla  tela  il  tipo  di  quegli 
esseri  graziosi.  Nella  Gonzuela  la  luce  vi  è buona  e 1’  aria  circola  intorno  la  figurina, 
staccandone  il  rilievo. 

Ogni  quadro  è un  problema  a risolvere  ed  il  Giroux  seppe  trovare  la  sua  soluzione, 
tanto  che  S.  M.  la  Regina  acquistò  la  Gonzuela  ed  oggi  la  si  trova  a Capodimonte. 

Con  essa  v’è  pure  un  altro  suo  dipinto , anche  comprato  dalla  Regina.  Intitolasi  : La 
Canzone  ed  è veramente  un  buon  lavoro.  Verità  di  colorito,  armonia  nelle  tinte,  esattezza 
nel  costume  , tutto  è da  lodarsi.  Il  quadro  rappresenta  una  Zingara  riccamente  vestita, 
nelle  mani  ha  una  gusla  e par  che  canti.  La  ricca  e smagliante  stoffa  che  la  ricopre,  si 
direbbe  vera  ed  è necessario  avvicinarsi  di  molto  per  assicurarsi  che  è dipinta.  Credo 
che  la  donna  sarebbe  perfetta , se  il  Giroux  le  avesse  dato  una  espressione  ardente 
e più  in  armonia  col  clima  bruciante  dell’Africa,  in  cui  ella  è nata.  Il  fondo  dorato,  che 
ricorda  i vivi  colori  adoperati  spesso  dal  Morelli,  è benissimo  situato  in  questo  quadro. 

Il  Museo  Civico  di  Torino  possiede  un  altro  lavoro  del  Giroux  ; rappresenta  una  mezza 
figura  sopra  un  fondo  bleu  seminato  di  fiori.  E ancora  una  spagnuola,  vestita  di  nero  e 
giallo,  la  si  chiama  Estella.  In  essa  osservasi  il  progresso  fatto  dall’  autore , sopratutto 
per  la  verità  della  carnagione. 

Invero  non  può  dirsi  che  il  nostro  artista  sia  molto  inventivo,  giacché  sempre  si  tiene 
sopra  una  sola  nota,  ed  ecco  dopo  l 'Estella,  la  Carmen  esposta  e comprata  a Nizza. 
Anche  qui  è un  costume  spagnuolo;  gonna  di  un  rosso  vivo,  guarnito  di  pizzi  neri,  cor- 
petto giallo.  Tutto  ciò  è reso  con  molta  esattezza  e quei  vivi  colori  che  accarezzano  gli 
occhi  dei  profani,  piacquero  tanto  ad  un  negoziante,  che  ne  fece  una  oleografia,  la  quale 
trovasi  in  vendita  da  per  tutto.  Il  Panelo  nero  sulla  testa,  il  portamento  eccitante  della 
figura,  le  violette  che  adornano  i capelli,  le  perle  bianche  intorno  al  collo , formano  un 
tutto  graziosissimo  che  unito  alle  braccia  nude  terminate  da  mani  gentili,  danno  vivo  de- 
siderio di  conoscre  la  donna  che  servì  da  modello. 

All’Esposizione  di  Torino,  presentò  la  convalescente.  Due  figure  terzine  , cioè  una 
giovanetta  accompagnata  da  una  contadina.  Il  dipinto  è fino  e delicato  ; il  cielo  è coverto 
da  grosse  nubi  nere  dalle  quali  il  sole  dardeggia  un  suo  raggio,  proprio  come  in  aprile. 
La  giovanetta  è vestita  di  bianco,  ha  una  espressione  dolce  e melanconica  e sembra  che 
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respiri  con  gioia  l’aria  primaverile,  ringraziando  Iddio  d’averla  tratta  da  grave  malattia. 
Questo  quadro,  che  oggi  trovasi  a Parigi,  dimostra  come  il  Giroux  s’inoltri  con  passo 
tranquillo  e sicuro  sulla  vera  via  della  buona  arte  e chi  sa  sé  un  giorno  non  lo  salu- 
teremo per  uno  dei  primi?  Pel  momento  non  è tale.  Il  suo  Arabo  mi  piace  meno  , ma 
a provare  che  non  tutti  i gusti  sono  eguali,  esso  venne  comprato  dal  duca  d’Eboli. 

Il  Giroux  ha  fatto  pure  una  Odalisca , molti  acquarelli  bellini,  venduti  a questi  od  a 
quegli,  ed  un  grazioso  quadro  : La  tazza  di  thè  che  esposto  alla  mostra  di  Filadelfia,  gli 
procurò  un  diploma  d’onore. 

Il  suo  ultimo  dipinto  è il  ritratto  d’  una  bellezza  molto  nota  a Napoli;  la  rassomi- 
glianza straordinaria  mi  dispensa  dal  nominare  l’originale.  Il  ritratto  è sopra  una  tela  di 
due  metri  e mezzo  di  altezza  per  un  metro  ed  ottanta  di  larghezza.  Ella  è seduta,  tutta 
avvolta  nello  strascico  del  suo  abito  giallo,  del  quale  fa  d’uopo  ammirarne  il  colore  e le 
pieghe.  Sulla  gonna  c’  è una  tunica  di  velluto  bleu  scuro  con  piccole  strisce  , guarnita 
di  grossi  bottoni  di  strass.  Il  velluto  è dipinto  con  rara  perfezione  e parmi  vedere  un’opera 
del  Gordigiani,  il  quale  ha  l’arte  di  dipingere  il  raso  da  far  credere  che  sia  la  stessa  stoffa 
gettata  sulla  tela.  Simile  all’originale,  la  fisonomia  è carina  tanto,  il  suo  sorriso  stereo- 
tipato è reso  in  modo  grazioso,  e dalle  labbra  alquanto  aperte,  si  veggono  dei  denti  d’a- 
vorio. Un  gran  cappello  adorno  di  ricche  e lunghe  penne  bianche  fa  come  un’aureola  di  so- 
pra al  volto.  Nulla  manca  all’insieme  di  una  gran  dama,  neanche  i ricchi  gioielli,  e tut- 
tavia l’originale  in  altri  tempi,  nei  suoi  giorni  di  gioventù  e d’innocenza , era  vestita  di 
cenci  e camminava  a piedi  nudi  per  i portici  di  Bologna. 

Si  resta  fermi  con  piacere  innanzi  questo  ritratto,  e quello  sguardo  dolce  risveglia 
dei  dolci  ricordi  in  un  gran  numero  di  spettatori.  E la  figura  risalta  maggiormente  pel 
fondo  che  è veramente  artistico.  Quella  tinta  di  color  castagno  chiaro  armonizza  col  bril- 
lante del  quadro  ed  addolcisce  il  vivido  giallo.  Questo  dipinto  è bello  . ed  io  mi  confido 
che  il  pubblico  parigino  non  vi  troverà  nessun  punto  vulnerabile  , come  pure  m’ auguro 
che  il  Giroux  finisca  tutti  i quadri  appena  abbozzati , che  popolano  il  suo  studio.  Credo 
non  esagerare  dicendo  che  ve  ne  saranno  dei  degni  di  ammirazione. 


• a ■ 
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Egli  nacque  in  Cava  dei  Tirreni  nell’anno  1852,  sicché  conta  poco  più  di  trentanni, 
ppena  fatti  gli  studi  generali,  si  applicò  alla  pittura,  per  la  quale  ebbe  dall’infanzia  de- 
cisa inclinazione.  Ammesso  nell’  Istituto  di  Belle  Arti  di  Napoli , ebbe  a special  maestro 
il  Morell  e fu  sotto  la  guida  di  questi  che  in  breve  volger  di  tempo  divenne  artista. 

Lo  troviamo  nel  1871  già  lasciato  del  tutto  ai  suoi  sentimenti  artistici:  lo  scolare 
non  ha  più  bisogno  dei  maestro  e fa  da  sé.  Egli  lascia  il  convenzionalismo  dell’arte,  ab- 
bandona l’Accademia  e,  dopo  alcuni  quadri  pregevoli  ma  comuni,  si  fa  sedurre  dai  molte- 
plici tipi  del  popolo  napoletano  e forma  sua  specialità  la  riproduzione  di  essi.  La  sua  fama 
non  tardò  a stabilirsi  fra  gli  appassionati  dei  buoni  lavori  pittorici,  e quando  venne  in  Na- 
poli il  Goupil  gli  fu  presto  parlato  del  Montefusco.  Egli  vide  le  pitture,  e ne  restò  sì  fat- 
tamente contento , che  propose  al  giovine  artista  una  delle  sue  consuete  pensioni  ; ma  il 
Montefusco,  spirito  indipendente,  punto  facile  a lasciarsi  legare  al  carro  di  uno  speculatore, 
rifiutò.  Allora  Goupil  si  offrì  di  vendergli  a Parigi  tutti  i dipinti  ad  olio  ed  acquarello  che 
avesse  creduto  mandargli,  anzi  si  stabilì  che  li  acquistava  decisamente  per  suo  conto. 
In  tal  modo  che  il  Montefusco  prese  rinomanza  a Parigi,  poi  a Londra,  Trieste  ed  altre 
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città.  Americani  di  passaggio  per  Parigi  acquistarono  varii  quadri  suoi , già  venduti  al 

Goupil,  ed  altri  ne  commisero  direttamente  a lui.  Tali  ordinazioni  fecero  sì  che  dei  molti 

lavori  del  Montefusco , nessuno , nemmeno  a Torino  , ne  fu  visto  alle  pubbliche  mostre  , 
tuttavia  molti  vi  avrebbero  avuto  un  meritato  successo.  Fra  questi  vanno  annoverati  : I 
venditori  di  acqua  minerale  a Santa  Lucia , La  venditrice  di  melloni , Le  zucche , 
Gli  Zingari,  Pescivendoli , Tipi  napoletani.  Una  discesa  dal  Vesuvio,  Venditrice  di 
pomi  di  terra,  L fidanzati,  Una  uscita  di  chiesa,  ecc.,  ecc. 

Come  ho  già  detto,  il  nostro  artista  dipinge  ad  olio  e ad  acquarello,  meglio  in  questo 
che  in  quello,  e ne  fan  fede  una  Pescivendola  ed  un  Brindisi,  esposti  all’Esposizione  Na- 
zionale di  Torino,  e subito  venduti. 

Nel  Brindisi  è descritto  un  idillio  popolano.  Lei  vedesi  seduta  innanzi  una  rozza  ta- 
vola delle  note  taverne  dei  dintorni  di  Napoli  : lui  le  è accanto  , in  piedi,  e con  un  bic- 
chiere in  mano  la  invita  a bere  agli  amori.  I costumi  sono  d’una  precisione  ammirevole, 

le  espressioni  dei  due  volti  fanno  comprendere  per  bene  i sentimenti  che  li  animano.  Negli 
occhi  di  lui  è l’amore  accompagnato  da  violente  desìo,  in  quelli  di  lei  anche  amore  e 
desìo,  ma  uniti  ad  un  innato  e donnesco  senso  pudico.  Gli  accessori  sono  curati  con  esat- 
tezza al  pari  dell’unione  dei  colori,  che,  malgrado  la  loro  vividezza,  pure  sono  di  pieno 
accordo  fra  loro. 

Tale  estrinsecazione  artistica  della  tonalità  la  si  osserva  pure  nella  Pescivendola , 
cioè  una  donna  della  marina  che  con  la  bilancia  in  mano  vende  il  pesce  deposto  in  spase 
e catini  dalle  varie  dimensioni,  ed  una  sull’altra.  Un  soggetto  tanto  semplice,  eppure  tanto 
carino.  1 pregi  del  resto  di  cui  sono  pieni  questi  due  acquarelli  non  sono  rari  nella 
pittura  del  Montefusco  ; anzi  nei  suoi  lavori  non  è da  deplorare  quella  noncuranza  del  di- 
segno, che  oggi  osservasi  nei  giovani  artisti.  Egli,  prima  di  usare  la  tavolozza,  adopera 
con  precisione  il  pastello.  I suoi  tipi  sono  presi  tutti  dal  vero,  e senza  appartenere  esclu- 
sivamente alla  scuola  verista,  sa  dare  la  realtà  non  falsata  da  fantasmagoria,  che  li  ri- 
duce ad  un  misto  d’ idea  e di  vero  senza  essere  nè  V uno  nè  T altro.  Egli  si  attiene  al 
vero , ed  abitante  di  Napoli , ammiratore  dell’  incantevole  golfo , riproduce  con  squisito 
intuito  artistico  gli  smaglianti  colori  dell’iride  e le  placide  onde  del  mare.  I colori  della 
sua  tavolozza  sono  sempre  ordinati,  sicché  ad  una  buona  prospettiva,  ad  una  conoscenza 
precisa  dell’essere  animato,  unisce  una  tonalità  esatta  e degna  di  lode.  In  lui  oggi  vi  è 
digià  molto,  prosegua  e ci  sarà  moltissimo. 
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Nato  in  Roma  verso  il  1854.  Ebbe  nell’Istituto  di  Napoli  il  suo  insegnamento  artistico 
sotto  la  direzione  del  Morelli. 

Dipinse,  questo  giovane  artista,  tele  per  lo  più  rappresentanti  tipi  dei  così  detti  gua- 
glioni di  Napoli.  Egli  prediligeva  rappresentarli  a scuola,  immersi  in  grandi  e pittoreschi 
scartafacci,  oppure  ammalati  con  le  medicine  ed  i balocchi  ad  un  tempo.  La  verità,  il  ri- 
lievo e la  fattura  eminentemente  artistica  delle  sue  tele  gli  diedero  presto  un  numero  di- 
stinto di  ammiratori.  Recatosi  a Parigi,  vi  dipinse  moltissimi  di  questi  tipi,  e cosi  pure 
tipi  di  ragazze  intente  alle  preghiere  o al  lavoro. 

Ma  da  qualche  tempo  non  vediamo  più  opere  di  questo  distinto  giovane  ; è una  sven- 
tura, perchè  egli  si  trovava  nel  momento  del  suo  sviluppo  artistico;  un’apatia,  che  noi 
non  sappiamo  a quale  causa  attribuire , lo  distoglie  dal  lavoro.  Ebbe  come  un  lampo 
nell’ultima  promotrice  di  Napoli  ed  espose  una  tela  nella  quale  qualcuno  volle  vedere  la 
estrinsecazione  di  un  dramma  domestico  , spesse  fiate  molto  più  terribile  di  tanti  che  si 
raccontano  nei  romanzi.  Il  dipinto  ha  per  titolo  Si  vende  e raffigura  una  donna  del  popolo 
che  mostra  un  quadro  appena  abbozzato ..  e nel  fondo  , dietro  di  lei,  vi  è Napoli  con  le 
sue  migliaia  di  abitazioni,  rischiarate  dai  primi  bagliori  del  mattino.  La  trovata  è originale, 
lo  sfondo  perfetto,  nell’insieme  si  trova  una  pittura  franca  e sicura,  una  intonazione  giusta. 

E dopo  questo  lampo  del  genio  artistico  del  giovane  Mancini , è ritornata  Y oscurità. 
Ritorni  presto  per  lui  il  giorno  , ed  è certo  che  darà  all’  arte  italiana  non  dubbie  prove 
del  suo  valore. 


Vincenzo  Volpe. 


VINCENZO  VOLPE 


È nato  a Grottaminarda , in  quel  di  Avellino,  il  13  dicembre  del  1855  da  Antonio 
ed  Annunziata  Perdio.  All’età  di  otto  anni  venne  con  i suoi  fratelli  in  Napoli  per  atten- 
dere agli  studi.  Il  fanciullo  incominciò  a frequentare  le  scuole  municipali,  ove  fece  rapi- 
dissimi progressi.  I fratelli  maggiori  ne  volevano  fare  un  ingegnere , ma  nel  giovanetto 
fin  da  quella  tenera  età  era  possente  la  tendenza  al  disegno,  onde  tutti  i suoi  quaderni 
si  trovavano  ingombri  di  teste,  di  uccelli  e di  alberi,  e qualche  volta  ardiva  di  ritrarre 
in  caricatura  un  compagno  e magari  il  maestro.  Malgrado  questi  segni  manifesti  di  vera 
vocazione,  i parenti  persistevano  a volerne  fare  un  matematico  o qualcosa  di  simile.  Quindi 
frequentò  il  ginnasio,  passò  al  liceo  e ne  compì  il  corso  nel  1871,  epoca  nella  quale  si 
cimentò  alla  difficilissima  prova  di  esame  per  conseguire  la  licenza.  L’  esser  fallito  negli 
esami  di  latino  e greco  rese  audace  il  giovanetto  ; si  oppose  alla  volontà  dei  fratelli,  cui 
dichiarò  che  sarebbe  stato  o pittore  o nulla. 

Di  fronte  a tanta  fermezza  di  decisione  non  si  volle  nè  si  seppe  persistere  nell’  op- 
porgli. Con  suo  fratello  Angelo,  pittore,  incominciò  a studiar  disegno,  e dopo  due  anni  un 
suo  primo  lavoro  figurò  in  una  pubblica  mostra  in  Avellino  , ove  ottenne  una  medaglia 
di  bronzo.  Ebbe  dopo  di  ciò  desiderio  di  frequentare  l’Istituto  di  Arti  Belle  di  Napoli,  e dopo 
essere  stato  esaminato  fu  assegnato  alla  Classe  dei  frammenti,  e vi  capitò  proprio  quando, 
tra  gli  alunni  che  già  frequentavano  la  classe , si  faceva  un  concorso  con  premio.  Egli 
tentò  la  prova  e vinse  il  premio,  ed  a titolo  di  distinzione  lo  si  promosse  alla  classe  della 
statua.  In  questa  era  già  fatto  il  concorso  , ma  per  mancanza  di  merito  tra  i concor- 
renti , si  dovette  ripetere  la  prova.  Il  Volpe  , entrato  allora  a far  parte  della  classe  , fu 
tra  i concorrenti.  La  commissione , nel  giudicare  i lavori , trovò  il  suo  degno  del  premio 
e anche  questa  volta  lo  promosse  alla  Classe  di  Pittura:  sicché  in  un  anno  percorse  le 
tre  classi. 
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Nella  scuola  di  pittura  egli  segui  solo  i consigli  del  Morelli  : non  dipingere  se  non 
ritraendo  ciò  che  gli  stava  di  vero  sotto  l’occhio.  Dopo  non  molto  tempo  lasciò  l’istituto 
e cominciò  a far  da  sè.  Successivamente,  nelle  diverse  esposizioni  di  questa  e di  altre 
città  comparvero  i suoi  primi  lavori,  cioè:  La  memoria  del  babbo , Una  rottura,  Fra 
un  salmo  e l’altro,  Il  ritratto  della  mamma,  ed  II  Carnevale  in  famiglia,  esposto  al 
Gran  Salone  di  Parigi. 

La  prima  volta  però  che  il  pubblico  venne  colpito  dai  lavori  di  questo  giovane  artista, 
fu  nella  mostra  di  Belle  Arti  in  Napoli  nel  1877.  Egli  vi  espose  un  quadro  intitolato 
Una  piacevole  interruzione , che  fu  acquistato  dalla  Reai  Casa.  Certo  non  è un  ca- 
polavoro, ma  mostrava  nell’autore  l’ingegno  e la  conoscenza  del  vero.  Rappresenta  un 
artista,  che  nel  forte  dell’inverno,  mentre  è al  lavoro,  viene  interrotto  dall’ arrivo  di  una 
lettera.  La  legge,  sdraiato  sul  suo  seggiolone,  mentre  una  vecchia  fantesca  aspetta  la  ri- 
sposta. Il  quadro  è preciso  nei  suoi  particolari,  specialmente  in  tutti  quei  ninnoli  che  for- 
mano l’insieme  dello  studio  di  un  artista  e fanno  vedere  nell’autore  un  talento  copiativo 
poco  comune. 

Nello  stesso  tempo  si  presentava  alla  Promotrice  di  Torino  con  altro  quadro,  che  fu 
venduto  nella  mostra  stessa  ed  intitolato  : In  cerca  di  un  documento.  Rappresenta  un 
vecchio  prete,  che  con  il  tradizionale  paracqua  fra  le  gambe,  appoggia  ii  piede  destro  so- 
pra un  braciere  e legge  attentamente  un  foglio,  scelto  fra  molti  che  si  veggono  per  terra 
o sopra  una  tavola.  È un  dipinto  di  genere,  molto  degno  d’encomio,  ed  il  suo  difetto  sta 
nel  braciere , non  perchè  male  eseguito  , ma  perchè  lo  si  vede  riprodotto  in  ogni  quadro 
con  fastidiosa  monotonia.  Lo  troviamo  anche  nei  suoi  lavori  recenti,  come  nella  Digestione, 
esposto  alla  mostra  di  Parigi  del  1878  ed  acquistato  dalla  commissione  francese,  e nel 
Ritratto  della  padrona,  esposto  alla  mostra  artistica  di  Nizza. 

Il  Volpe  va  annoverato  fra  i pittori  di  genere,  e la  sua  nota  predominante  la  si  di- 
rebbe il  braciere.  Per  fortuna,  accanto  a questo  difetto  d’abitudine,  a questa  ostina- 
zione artistica,  vi  sono  nei  suoi  dipinti  tali  e tanti  pregi,  da  far  dimenticare  la  disgra- 
ziata passione  per  il  recipiente  infocato.  Infatti  nella  Digestione  tutto  è carino,  vero, 
perfetto:  guardate  con  quale  aria  di  luculliana  voluttà  quel  pretacchione  se  ne  sta  sulla 
sedia  a bracciuoli.  Poco  lungi  è la  tavola  ancora  imbandita,  egli  ha  nel  viso  il  contento 
di  chi  ha  fatto  un  buon  desinare:  vicino,  sopra  una  sedia,  un  gatto  che  par  vivo. 

E tali  pregi  di  verismo  e di  esattezza  si  riscontrano  anche  nel  Ritratto  della  pa- 
drona. Due  contadini  guardano  in  una  cornice  ovale  il  ritratto  della  loro  signora,  sono  due 
vecchi;  lui  si  vede  seduto  sopra  uno  sgabello  e con  il  cappello  fra  le  mani  ammira;  lei  con 
la  testa  accenna  alla  perfetta  rassomiglianza.  Il  quadro  è completo  e finito  in  tutti  gli 
accessori,  il  colore  è vivo,  reale,  tanto  che  nel  famoso  braciere  par  di  vedere  il  fuoco. 

Alla  mostra  di  Brera  di  Milano  del  1879,  il  Volpe  espose  un  dipinto  intitolato  I miei 
modelli,  che  venne  acquistato  dall’Accademia  stessa.  Il  quadro  ebbe  l’onore  d’esser  ripro- 
dotto dall'  Illustrazione  Italiana  e di  entrar  in  ballottaggio  per  il  premio  Principe  Um- 
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berto.  Siamo  nello  studio  delFartista:  un  vecchio  contadino  è seduto  su  una  sedia  a brac- 
cioli, stile  XVI,  e si  scalda  i piedi  e le  mani  all’immancabile  braciere  ; di  rincontro  gli  è 
una  donna  sdraiata  sopra  una  sedia  oscillante,  dei  tempi  moderni.  Fu  uno  dei  dipinti  più 
guardati,  più  ammirati  di  quella  mostra  per  la  naturalezza  della  posa,  la  realtà  dell’in- 
sieme , la  vivezza  del  colorito , la  disinvoltura  dal  fare , la  finezza  e la  giustezza  con  la 
quale  egli  modula,  per  così  dire,  sulla  tela  le  tinte  smorte  e ne  fa  spiccare  delle  nitide 
armonie. 

Andrei  troppo  per  le  lunghe  se  dir  volessi  dei  vari  quadri  già  finiti  del  Volpe. 
Mi  basti  accennare:  La  mia  fantesca,  acquistato  dalla  Provincia  di  Napoli;  Il  mio  Me- 
cenate, venduto  a Milano  ; Il  libro  proibito,  anch’esso  venduto  a Milano. 

Quest’  ultimo  è il  solo  che  esce  dallo  stile  proprio  dell’  autore  ; nei  due  primi  siamo 
sempre  nello  studio  del  pittore,  il  solito  prete,  la  solita  donna  ed  i non  meno  soliti  ac- 
cessori di  cavalletti,  bozzetti  e ninnoli  : ma  nel  libro  proibito  abbiamo  la  riproduzione  di 
una  scena  del  secolo  passato.  Un  babbo  che  sgrida  due  fanciulle.  È uno  studio  accurato 

di  costumi  antichi,  reso  con  grande  verità  e degno  dei  maggiori  encomi. 

Ultimi  lavori  del  giovane  Volpe  sono  U onomastico  del  confessore,  esposto  a Torino 

in  quella  mostra  artistica  annuale  , e Tu  es  refugium  meum  e tribulatione  cquae  cir- 

cumdedit  me,  esposto  alla  Promotrice  di  Napoli.  Il  primo  acquistato  dal  Museo  di  Belle 
Arti  di  quella  città  è una  monachella  che  in  sacristia  sta  scrivendo  appoggiata  ad  un  an- 
tico cassettone  una  lettera  per  X onomastico  del  confessore.  Un  vecchio  contadino,  accoc- 
colato accanto  a un  canestro  pieno  di  dolciumi  e bottiglie,  s’addormenta,  aspettando  che 
l’altra  abbia  finito  di  scrivere.  Questo  dipinto  è stato  molto  ammirato  per  l’esattezza  del 
disegno  e per  l’armonia  dei  colori.  Vi  si  son  fatti  alcuni  appunti  circa  l’intonazione  dei 
due  piani  del  quadro , ma  in  conclusione  è ritenuto  per  una  delle  migliori  opere  del- 
l’autore. 

Lo  stesso  può  dirsi  del  Tu  es,  ecc.,  esposto  alla  nostra  Promotrice.  Ecco  tre  figure 
di  monache.  Sul  loro  volto,  in  differenti  aspetti,  si  vede  lo  sconforto  del  chiostro,  il  do- 
lore senza  speranza.  Una  di  esse  legge,  l’altra  si  nasconde  il  volto  fra  le  mani,  e la  terza 
piange,  disperandosi.  L’impressione  che  produce  questo  dipinto  è forte,  perchè  esprime  nella 
realtà  tutta  l’ignominia,  la  tirannia  del  convento.  Tre  donne  perdute  per  l’umanità.  Avreb- 
bero potuto  essere  tre  ottime  madri  di  famiglia,  ma  no,  il  pregiudizio,  l’interesse,  l’iniquità 
ne  han  fatto  tre  cose  viventi,  cui  si  chiede  il  rinnegamento  d’ogni  sentimento  umano, 
d’ogni  luce  d’amore,  d’ogni  voluttà  dei  sensi. 

Il  Volpe  pose  nel  suo  quadro  tutto  l’ ingegno  di  cui  madre  natura  1’  ha  largamente 
dotato;  in  esso  vi  è T intuito  artistico.  Oltre  la  bellezza  della  pittura,  la  freschezza  dei 
colori , la  maestria  delle  tinte  , la  forza  dei  toni , mi  è grato  lodarlo  perchè  veggo  in 
quelle  tre  disgraziate  l’estrinsecazione  di  un  concetto  sociale  potentemente  sentito  ed  egre- 
giamente riprodotto.  Se  il  Volpe  lascia  i suoi  bracieri  ed  i suoi  preti,  non  tarderà  a pren- 
dere un  posto  cospicuo  fra  gli  artisti  napoletani  ed  anche  italiani. 
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LUIGI  FABR0N 


Nacque  a Torino  il  26  settembre  1855  da  Adolfo  e Rosa  Rosotti.  I suoi  parenti 
agiati  commercianti  gli  dettero  una  eccellente  educazione,  ed  avrebbero  preferito  che  se- 
guisse le  loro  orme  piuttosto  che  addirsi  secondo  la  sua  inclinazione  alle  Arti  Belle.  Ve- 
nuto in  Napoli,  studiò  da  prima  il  disegno  sotto  la  direzione  dello  scultore  Lista , e poi 
per  due  o tre  anni  all’Istituto  di  Belle  Arti. 

Il  suo  primo  lavoro  fu  un  Turco  coricato  di  grandezza  naturale,  che  espose  all’Istituto 
nel  1874  e che  gli  ottenne  il  premio  di  lire  400. 

Nel  1875  espose  alla  Promotrice  una  mezza  figura  vestita  di  un  domino  nero,  ma 
col  viso  scoperto  ; seppe  dare  grande  attrattiva  a quei  tratti  che  affascinano.  E a vero 
dire  una  figura  finita,  delicata  e graziosa  al  tempo  stesso,  e ci  mostra  il  progresso  fatto 
in  un  sol  anno  dal  giovane  artista.  Il  fondo  è ben  scelto , di  damasco  rosso  cupo  ed 
arabeschi  d’oro.  Per  una  bizzarria  del  pittore  , la  mano  di  quella  donna  che  sorregge  un 
ventaglio  è coperta  di  un  guanto  grigio  perla.  Questo  quadro  fu  venduto  in  Inghilterra 
ove  adorna  la  sala  d’un  nobile  lord,  e gli  fece  guadagnare  il  premio  Fortuny  di  lire  1000, 
che  fu  obbligato  però  di  dividere  con  Mancini  giovane. 
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Un’altra  bella  testa  di  ragazzo  in  su  i dodici  anni  dai  capelli  neri  e grande  al  vero 
fu  pure  ammirata  alla  Promotrice  e la  figura  di  sorprendente  rilievo,  stanno  benissimo  sul 
suo  fondo  bianco.  De  Nittis,  visitando  quella  mostra  se  ne  invaghì  e volle  comprarlo  per 
portarselo  a Parigi. 

La  mezza  figura  a grandezza  naturale  di  una  giovanetta  sdraiata  sopra  una  seggiola 
dorata,  e con  un  cuscino  bianco  dietro  le  spalle,  è di  bello  effetto  , sopratutto  pel  fondo 
di  tappezzeria  persiana  dagli  scuri  colori , che  dà  gran  rilievo  a quella  pallida  e delicata 
figura.  La  vesta  rosea  servì  di  grazioso  contrasto  ai  neri  capelli  che  inquadrano  la  figura. 

Osservando  questo  quadro  si  è costretti  ad  ammirare  la  valentia  dell’  artista  che 
seppe  scegliere  e posare  con  grazia  un  bel  modello  che  riunisce  la  gioventù  e la  bellezza. 
Questo  quadro  è lungo  1 metro  20,  per  0,65,  e fu  comprato  dal  comm.  Vonwiller.  Fabron 
dimorò  due  anni  a Parigi  facendovi  moltissime  conoscenze,  e fra  le  altre , quella  del  vi- 
sconte Dulong  di  Rosenay,  che  l’invitò  a recarsi  nel  suo  castello  presso  Chartres,  ove  di- 
pinse quattro  ritratti  di  sorprendente  rassomiglianza  ; e fra  gli  altri,  quello  della  viscon- 
tessa grande  al  vero  fu  molto  encomiato. 

Al  Salon  del  1879  , espose  due  ritratti  del  signore  e della  signora  Vilbor , che  gli 
procacciarono  gli  elogi  di  tutti  gli  amatori  delle  Arti  Belle. 

I suoi  ritratti  in  generale  sono  molto  stimati,  tanto  per  la  piacevole  espressione  che 
per  la  bella  e vigorosa  pittura. 

Si  occupa  pure  di  paesaggio  e le  sue  vedute  a Parigi  erano  vendute  anche  prima 
che  fossero  finite. 

Dipinse  a fresco  delle  belle  figure  d’  Apostoli  nella  chiesa  di  San  Domenico  Soriano 
a Napoli,  e che  son  giustamente  ammirate. 

Una  mezza  figura  di  grandezza  naturale,  che  rappresenta  una  donna  coricata  sopra 
un  seggiolone  , fu  comprata  dal  comm.  Magliano.  E notevole  specialmente  il  vestito  di 
velluto  giallo  indiano,  colore  difficilissimo  a riprodurre  in  tutto  il  suo  splendore.  La  mano 
è fina,  e ben  modellata  ed  i capelli  neri  hanno  bell’effetto  sopra  un  fondo  cilestre  chiaro. 

La  tavolozza  di  Fabron  ha  un’infinita  varietà  di  colore,  il  suo  disegno  è pure  corretto 
e malgrado  la  sua  modestia  diggià  il  suo  merito  è riconosciuto  da  quanti  amano  l’arte. 


PAOLO  VETRI 


È figlio  di  Francesco  e di  Maria  Notaro.  Nacque  il  2 febbraio  1855  a Castrogiovanni 
in  Sicilia,  bello  e pittoresco  paese,  posto  sulla  cima  d’un  monte.  Fin  dall’infanzia  mostrossi 
proclive  al  disegno  e copiava  tutto  ciò  che  vedeva  con  abilità  e giustezza  incredibile,  spe- 
cialmente i disegni  ed  i quadri  che  poteva  procurarsi.  Ancor  oggi,  egli  per  il  primo,  si 
meraviglia  di  alcune  allegorie  disegnate  da  lui,  al  disopra  della  porta  dell’abitazione  di  un 
suo  amico,  e che  esistono  tuttora,  tanto  quelle  allegorie  sono  eseguite  con  linea  ardita  e 
corretta.  Si  direbbe  che  l’arte  del  disegno  fu  per  lui  un  dono  del  Cielo  che,  una  fata  be- 
nefica gli  pose  nella  culla. 

I suoi  genitori,  d’umile  ma  ricca  condizione,  s’allietarono  del  talento  artistico  del  gio- 
vanetto e lo  incoraggiarono  in  ogni  modo.  La  fama  del  suo  genio  precoce , fece  che  il 
consiglio  municipale  di  Castrogiovanni  votò  in  favore  di  lui  una  pensione  mensile  di  lire  50 
e lo  inviò  a studiare  in  Napoli. 
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Un  medico , amico  di  famiglia , lo  ricevette  in  casa  e gli  fece  da  padre , giacché  in 
quell’epoca  il  Vetri  avea  appena  dodici  anni  e non  conosceva  nè  gli  uomini  nè  la  vita. 
Certo  abbandonato  solo  in  una  grande  città  si  sarebbe  perduto.  Lo  si  condusse  dal  Mo- 
relli e questi  s’ innamorò  della  figura  ardita , dello  sguardo  franco  e leale  del  fanciullo , 

10  prese  in  simpatia  e sin  dalle  prime  gli  mostrò  una  preferenza  cui  contribuì  non  poco 
la  giovane  età  dell’allievo.  Vetri  s’attaccò  al  Morelli,  l’amò,  l’adorò  come  tutti  quelli  che 
hanno  la  fortuna  di  vivere  nell’ambiente  del  grande  artista.  Ne  seguì  con  grande  docilità 
i consigli,  e per  tre  anni  consecutivi  non  fece  altro  che  disegnare,  senza  mai  toccare  il 
pennello. 

Tali  studi  serii  e continuati  hanno  fatto  di  lui  uno  dei  migliori  disegnatori  che  la 
scuola  napoletana  abbia  prodotto,  ed  i suoi  disegni  a penna  sono  addirittura  bellissimi.  Con 
pochi  tratti  e in  pochi  minuti  fa  sulla  carta  un  ritratto  o un  disegno,  ed  i suoi  ritratti 
sono  di  una  rassomiglianza  prodigiosa,  come  si  può  vedere  in  questo  stesso  libro,  guar- 
dando quelli  del  Palizzi  e del  Morelli  fatti  da  lui. 

Morelli  ebbe  pure  una  grande  influenza  sulle  qualità  morali  di  questo  giovane,  ed  il  Ve- 
tri stesso  un  giorno  mi  disse  : — « Ero  piccino  e non  avevo  la  mamma  vicino  a me.  Della 
« sua  educazione  (alludeva  al  Morelli)  ho  profittato,  facendomi  un’idea  del  bene  e del 
« male.  La  sua  educazione  mi  fa  vedere  dove  sta  il  vero  ed  il  buono  nell’  arte.  Sono 
« fra  coloro  i quali  credono  che  il  buono  ed  il  vero  è quello  che  sta  nel  loro  cervello. 
« Sono  un  buon  scolare  e ne  vado  debitore  a monna  Natura  ed  al  professore  Morelli.  » 

Come  ogni  vero  talento,  Vetri  è modestissimo  ed  io  cito  le  sue  stesse  parole,  solo  per 
dimostrare  la  riconoscenza  che  nutre  per  il  suo  illustre  maestro. 

A diciotto  anni  fu  in  grado  di  prender  parte  ad  un  concorso  bandito  a Palermo  per  la 
pensione  governativa  di  pittura,  ed  ebbe  la  ventura  di  uscirne  vittorioso.  Indi  a poco  eseguì 

11  suo  primo  quadro  ad  olio  ; una  mezza  figura  a grandezza  naturale,  intitolato  il  Mene- 
strello. Fu  un  lavoro  lodato  e ammirato  da  molti,  sorpresi  che  un  giovane  di  così  tenera 
età  sapesse  già  disegnare  con  tanto  brio  e forza.  Il  quadro  fu  venduto  in  Napoli. 

A Parigi  invece  vendette  degli  acquarelli,  genere  orientale,  e di  questi,  due,  La  Pa- 
storella del  Cairo  e la  Circassa  nell’ Harem  in  attesa  d’ una  visita,  furono  esposti  a 
Napoli  e vennero  ammirati  per  la  finezza  del  disegno  e la  bellezza  del  colorito. 

Altro  dipinto  ad  olio  è Una  zingara.  Ne  ho  visto  uno  schizzo  nel  suo  studio  ed  esso 
prende  il  primo  posto  fra  i numerosi  studietti  pittorici  ed  i bozzetti  di  cui  è ornato.  In 
tutto  si  trova  una  vivacità  e verità  di  colori  poco  comune  e si  vede  chiaro  esser  egli  un 
allievo  del  Morelli.  La  Ghita  ha  una  espressione  nella  fisonomia  veramente  ammirevole. 

Un’altra  specialità  di  questo  artista,  e che  si  potrebbe  dire  la  sua  nota  caratteristica, 
la  formano  i suoi  piatti  a fumo.  Sono  bellissimi,  e quelli  da  lui  esposti  nella  mostra  ar- 
tistica di  Napoli  nel  1879,  vennero  onorati  d’un  diploma  di  merito,  ornato  di  miniature 
gentili,  fatto  appositamente  per  lui  dai  ben  noti  monaci  di  Montecassino.  Il  nome  di  questo 
gran  monumento  italiano,  mi  richiama  alla  memoria  quelli  di  alcuni  eminenti  cultori  del- 
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l’arte,  che  lo  abitano,  e fra  essi  quello  del  padre  Piscicelli  e delle  sue  perfettissime  per- 
gamene. Direi  di  loro  se  non  temessi  di  esser  trasportata  in  un  campo  troppo  vasto.  Io 
mi  sono  proposta  di  non  far  menzione  di  nessun  dilettante  , per  quanto  finiti  e perfetti 
ne  siano  i lavori,  e di  parlare  solamente  degli  artisti. 

All’Esposizione  di  Milano  del  1881  si  osservava  con  piacere  un  gran  quadro  del  Vetri 
affigurante  un  gruppo  di  contadine  siciliane,  nei  loro  pittoreschi  costumi,  che  discendono  da 
una  montagna.  Portano  delle  anfore  sotto  il  braccio,  sulla  testa  e alla  mano,  giacché  vanno 
ad  attinger  acqua.  Quelle  fisonomie  sono  belle  e sorridenti  ; vi  si  respira  la  freschezza  della 
gioventù.  Noncuranti  di  nulla,  senza  saper  cosa  sia  il  dolore,  sulla  primavera  della  vita, 
ridono  e si  sollazzano.  Poco  lungi  è un’altra  contadina;  ella  ha  deposto  la  sua  anfora,  si 
riposa,  ed  il  suo  sguardo  indica  che  un  pensiero  lontano  la  molesta.  A che  pensa?  Pro- 
babilmente a ciò  che  pensano  le  giovanette  a quell’età  e che  fa  vibrare  le  corde  del  loro 
cuore,  sia  in  città,  sia  in  campagna. 

Da  un  lato  la  roccia  arida,  dall’altro  il  monte  boscoso  e coperto  d’erba;  nel  mezzo 

la  strada  per  la  quale  le  donne  discendono.  La  prospettiva  vi  è accuratamente  osservata. 

Un  sole  vivo  e caldo  abbraccia  coi  suoi  raggi  questo  bel  quadro  e ci  dà  un’idea  esatta 
della  bruciante  temperatura  di  Sicilia.  Il  pezzo  di  cielo  che  si  vede  vi  è ben  dipinto  e 

l’aria  circola  da  per  tutto.  I tronchi  d’albero  non  lasciano  nulla  a desiderare,  e dall’insieme, 

* 

chiaro  si  scorge  come  in  questo  quadro  ogni  cosa  sia  stata  fatta  in  pien’  aria  e dal  vero. 

Vetri  ha  innanzi  a sé  un  bell’avvenire,  e mercè  il  suo  studio,  il  suo  talento  e la  sua 

applicazione,  perverrà  un  giorno  a raggiungere  lo  scopo  che  si  è prefisso,  quello  di  con- 
tinuare la  strada  che  Morelli  ha  dischiuso  alla  pittura.  Andare  innanzi  senza  mai  guardare 
indietro. 


RUBENS  SANTORO 


Nacque  a Mongrossano,  provincia  di  Cosenza,  il  29  ottobre  1860.  Suo  padre  fu  scul- 
tore in  legno  e forse  il  veder  praticare  quest’  arte  ispirò  al  piccolo  Rubens  l’idea  di  di- 
ventare pittore.  I 

All’età  di  due  lustri  lo  si  inviò  alla  scuola  di  Napoli  * ma  trascorsi  appena  due  anni, 
la  sua  inclinazione  per  la  pittura  si  fece  in  lui  così  predominante,  che  i parenti  dovettero 
acconsentire  che  divenisse  alunno  nell’Accademia  delle  Belle  Arti.  Quivi  non  rimase  lungo 
tempo,  e si  pose  a disegnare  da  solo,  senza  maestri,  copiando  dal  vero,  e seguendo  i con- 
sigli di  un  cugino,  il  pittore  Francesco  Santoro. 
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Il  primo  suo  saggio  di  pittura  fu  Una  fanciulla  che  rìde . Lo  espose  nelle  sale  della 
Promotrice,  e Morelli,  generosissimo  artista,  ne  fece  l’acquisto  per  incoraggiare  il  giovine 
esordiente. 

Studiò  egli  al  Granatello  in  Portici,  copiando  dal  vero,  e fu  qui  ch’ebbe  la  ventura 
d’incontrarsi  col  Fortuny,  il  quale  gli  disse  : 

« Tu  studierai  sempre  dal  vero;  degli  antichi  non  guarderai  che  due  o tre,  quando 
« sarai  adulto  nell’arte  che  vai  imparando  dalla  natura.  Ho  dovuto  faticare  dodici  anni, 
« e so  ben  io  con  quali  e quanti  sforzi,  per  rompere  i cancelli  entro  i quali  mi  aveva 
« chiuso  l’Accademia.  » 

Ma  non  tutti  hanno  l’ingegno  che  possedeva  Fortuny,  e quantunque  il  nostro  giovine 
pittore  pretenda  di  non  seguire  le  traccie  dei  nostri  grandi  maestri,  pure  veggo  nei  suoi 
quadri  che  egli  sa  imitare  lo  stile  di  qualcuno  in  fra  essi.  Come  un’ape  che  va  succhiando 
qua  e là  il  miele  dei  fiori,  così  egli  va  prendendo  qua  e là  qualche  bricciola  di  pittura; 
Morelli,  Lojacono,  Dalbono,  Montefusco,  sono  buoni  modelli,  e spero  che  un  giorno  potrà 
collocarsi  alla  loro  altezza.  Non  basta  l’essere  pittore,  Limitare  scrupolosamente  la  natura, 
ma  bisogna  divenire  artista! 

Goupil  ha  acquistato  qualcuno  dei  suoi  studi,  ed  io  mi  ricordo  di  un  piccolo  quadro, 
all’Esposizione  del  1878,  La  Grotta  degli  Zingari,  che  attrasse  la  mia  attenzione;  di- 
mandai con  interesse  chi  ne  fosse  l’autore.  Per  un  adolescente  una  simile  pittura  era  bella. 

All’Esposizione  di  Torino  egli  mise  in  mostra  dieci  quadri  che  si  distinguevano  per 
esattezza  e naturalezza.  Fu  abbastanza  fortunato  da  ottenere  un  premio  , che  certamente 
gli  fu  dato  come  un  incoraggiamento.  Spero  eh’  egli  lo  avrà  compreso , perchè , malgrado 
tutti  i suoi  meriti,  molto  gli  rimane  ancora  ad  apprendere. 

Questi  dieci  dipinti  avevan  per  titolo:  Vecchiezza,  Marina  di  Napoli,  Giovinezza, 
Pozzo  (Capri),  La  Zingara,  Le  Zingare,  Cavalcavia,  Monte  Tiberio,  Quiete,  Mezza  fi- 
gura di  donna. 

Tutti,  pur  non  essendo  privi  di  difetti  dovuti  all’inesperienza  della  formazione  dei  co- 
lori, dimostrano  come  nell’artista  vi  siano  pregi  molti,  per  esattezza  di  costumi , natura- 
lezza di  posa,  studio  di  tipi  umani.  Nell’estrinsecazione  del  suo  concetto  artistico,  si  vede 
L uomo  che  non  è ancora  arrivato  , ma  che  possiede  i mezzi  per  arrivare.  E che  ciò  sia 
vero,  lo  dice  un  certo  naturale  progresso  nei  suoi  lavori.  Il  Pozzo  (Capri),  la  Giovinezza 
e la  Vecchiezza,  venuti  ultimi,  sono  assolutamente  migliori  degli  altri.  Nei  due  che  fi- 
gurano gli  opposti  periodi  della  vita  umana  notasi  il  vivo  contrasto  delle  due  età;  nel 
primo,  un’accurata  riproduzione  di  paesaggio,  reso  più  simpatico  dalle  ben  disegnate  donne 
che  lo  animano. 

Un’occhiata  ancora  ai  quattro  quadri  esposti  nella  Promotrice  di  Napoli.  Uno,  Primi 
sogni,  se  è molto  lodevole  per  1’  esattezza  dei  particolari  e per  il  concetto  del  lavoro , 
spiace  per  il  colorito  della  carne.  A prima  vista  par  di  guardare  una  fanciulla  nel  suo 
letto  di  morte,  anziché  su  quello  in  cui  si  sviluppano  i primi  sogni  di  felicità  indicati 
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dalle  farfalle , che  intorno  le  svolazzano.  Gli  altri  tre  : Interno , Ricordo  di  Venezia  e 
Scaletta,  mostrano  un  sensibile  progresso  nell’andamento  artistico  di  questo  giovane  pittore  ; 
il  disegno  è più  corretto,  lo  studio  della  prospettiva  più  accuratamente  eseguito. 

L 'Interno  specialmente  è un  lavoro  degno  di  esame,  e noi  che  sappiamo  esser  questo 
l’ultimo  dipinto  del  Santoro,  possiamo  dire  ch’egli  possiede  le  qualità  dell’artista;  e se  le 
esagerate  lodi  d’amici  e parenti  non  lo  guastano,  egli  lascerà  un  nome,  una  traccia  visibile 
nella  storia  della  pittura. 
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Nacque  a Firenze  nel  1860  , figlio  di  una  pittrice  inglese  , di  cui  ammirai  parecchi 
graziosi  quadri , e sopratutto  il  ritratto  del  suo  figlioletto.  Rappresenta  un  bel  fanciullo 
dalla  testa  intelligente,  contornata  di  riccioli  biondi,  che  sta  seduto  sopra  una  seggiola  del 
cinquecento;  egli  si  trastulla  con  elmi  ed  armature.  Il  personaggio  di  questo  ritratto, 
che  ora  si  trova  nella  collezione  dei  quadri  di  G.  Colonna,  dovea  riuscire  un  buon  ar- 
tista da  far  onore  al  suo  illustre  maestro  Saverio  Altamura. 

Io  lo  conobbi  fin  dalla  sua  prima  infanzia  e ne  seguii  con  interesse  il  crescente  pro- 
fitto. Nel  1878  espose  in  Napoli  una  graziosa  marina,  e la  testa  di  un  marinaio,  la 
quale  era  uno  studio  dal  vero,  che  fu  generalmente  ammirato.  In  tutto  il  quadro  vi  sono 
delle  pennellate  ardite  e robuste , e la  testa  è modellata  a meraviglia.  Il  marinaio  tiene 
una  pipa  in  bocca  ed  il  fumo  che  ne  esce  è trasparente  e naturale.  Il  colorito  è vivace 
e vero. 

A Genova  pure  ho  veduto  un  grazioso  suo  quadro , che  fu  acquistato  insieme  ad  un 
altro  dipinto,  ed  entrambi  trasportati  in  Inghilterra. 

Datosi  poscia  a viaggiare  , il  giovine  artista  riportò  dal  Belgio  un  quadro  , che  cer- 
tamente è una  nota  spiccata  per  F aspetto  interamente  locale.  Egli  trasse  profitto  da  ciò 
che  vide  d’arte.  Nei  paesi  lontani  percorsi  acquistò  maggior  franchezza,  larghezza  di  tocco, 
più  profondità  nel  colorito  e più  efficacia  nella  prospettiva  aerea.  I pinacoli  della  torre 
di  Bruges  si  staccano  vivamente  sull’aria  dorata  del  tramonto,  i canali  di  questa  Venezia 
del  Nord  si  avanzano  con  bellissimo  effetto  e le  case  affumicate  dalle  tettoie  rosse  di 
mattone  vi  si  specchiano  nettamente.  Appena  arrivati  i suoi  studi , alcuni  ne  sono  stati 
acquistati  dalla  signorina  Wemals,  da  madama  Schlaepfer  e dalla  signora  Mylius. 

Questo  giovine  merita  di  essere  incoraggiato , perchè  di  buon  ingegno.  Speriamo  che 
continuerà  sulla  buona  strada  in  cui  si  è posto  , e diverrà  così  una  gloria  del  nostro 
paese.  L’Italia , quantunque  non  sia  che  la  sua  patria  di  adozione,  non  mancherà  di  far 
plauso  alle  opere  del  suo  pennello. 
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INTERMEZZO 

A PROPOSITO  DELLA  SCULTURA 


I. 

Ogni  generazione  cerca  di  perpetuare  il  pensiero  che  l’ha  agitata  onde  agitare  egual- 
mente le  generazioni  seguenti.  Siccome  l’unico  mezzo  di  trasmissione  durevole  ed  evidente 
è l’Arte,  espressione  principale  dell’uomo  nei  suoi  diversi  stati  di  sviluppo  ; crediamo  che 
il  bisogno  di  manifestare,  sotto  forma  artistica,  tutto  quello  che  impressionò  maggiormente 
1’  uomo  primitivo  sia  antico  quanto  1’  uomo  stesso.  Quindi  il  voler  fissare  con  precisione 
quando  l’Arte  rappresentativa  abbia  avuto  origine  e da  quale  popolo,  ci  sembra  assoluta- 
mente  assurdo,  poiché  siamo  profondamente  convinti  che  l’emanazione  artistica  sia  comin- 
ciata coll’uomo,  e sia  progredita  con  esso.  Se  al  primo  uomo  nato  sul  nostro  pianeta  fosse 
oggi  dato  di  risuscitare,  abbiamo  quasi  certezza  che  osservando  egli  l’Arte  dei  nostri  giorni, 
vedrebbe  in  essa  nuli’  altro  che  il  suo  desiderio  meglio  raggiunto.  Supponiamo  ciò  perchè 
pensiamo  che  l’Arte  non  sia  nè  serva  ad  altro  che  alla  manifestazione  d’ogni  umana  con- 
cezione. Tale  manifestazione  può  essere  più  o meno  viva,  vera,  efficace,  potente,  corretta, 
elegante,  e da  tutto  ciò  facciamo  dipendere  il  progresso  o decadenza  di  essa;  ma  il  sentimento 
dell’Arte,  secondo  noi,  nacque  coll’uomo,  vive  coll’uomo  e morrà  se  morirà  l’ uomo,  anzi, 
nelle  macerie  d’un  cataclisma  universale,  sopravviverà  all’  uomo  stesso.  Essendo  questo  il 
nostro  pensiero  intorno  all’Arte  in  generale,  ci  pare  tanto  più  difficile  fissare  anche  appros- 
simativamente i primi  vagiti  della  scultura  , che  ha  in  sè  tanta  parte  di  architettura  e 
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pittura  quanta  parte  di  sè  sta  nella  pittura  ed  architettura.  I primi  monumenti,  dice  Mosè, 
furono  semplici  massi,  che  il  ferro  non  aveva  toccati.  Ora  mi  si  potrebbe  dire  se  tali  mo- 
numenti appartenessero  piuttosto  alla  scultura  che  all’architettura  o alla  pittura?  — Predo- 
minava in  essi  la  forma  architettonica,  la  scultoria  o l’impressione  pittorica?  Erano  semplici 
massi,  cioè,  naturali,  veri  : ed  il  vero  è pittura,  scultura  ed  architettura  insieme. 

Accennato  così  a sbalzi  il  nostro  concetto  circa  le  origini  dell’arte  preistorica,  e pure 
dovendo  rintracciare  i principii  della  scultura  , ricorderemo  che  agli  Assiri  tocca  il  vanto 
di  essere  stati  i primi  iniziatori  di  e, ssa:  quantunque  dagli  avanzi  di  quest’arte  primitiva 
non  si  rilevi  altro  di  buono  , che  la  sok  rappresentazione  delle  bestie  , poiché  la  figura 
umana  venne  presso  di  loro  assai  sconciamente  rappresentata.  Ciò  rilevasi  chiaramente  da 
alcuni  bassorilievi  esistenti  nel  Museo  Britannico  di  Londra , che  ornavano  un  tempo  il 
palazzo  di  Sardanapalo,  e fra  questi  bassorilievi  ve  n’è  uno  specialmente  che  rappresenta 
una  caccia  ai  leoni,  tra  cui  vedesi  una  leonessa  nel  momento  che  concentrando  tutta  la 
vitalità  che  le  rimane  negli  artigli  anteriori  fa  uno  sforzo  supremo  per  liberarsi  della  freccia 
che  crudamente  l’ha  ferita  al  fianco.  Tale  sentimento  è reso  con  tanta  efficacia  di  forma 
e correttezza,  da  far  ritenere  gli  Assiri  non  solamente  gl’iniziatori  della  scultura,  ma  altresì 
in  questa  già  espertissimi.  Osservando  invece  le  figure  dei  cacciatori  si  capisce  appena  appena 
che  queste  debbano  rappresentare  la  umana  figura;  tante  sono  le  scorrettezze,  non  di  disegno 
soltanto  ma  di  proporzioni.  Come  spiegare  tale  originale  fenomeno  artistico  senza  supporre 
che  le  bestie  per  meritare  tanto  studio  accurato  dovessero  essere  la  emanazione  più  diretta 
del  culto  assiro?  D’altronde,  mancandoci  cognizioni  di  altre  opere  ed  avendo  appena  notizie 
vaghe  ed  imperfette  di  quei  tempi,  ci  limiteremo  a cominciare  dagli  Egizi,  essendo  un  po- 
chino più  aiutati,  sia  dalle  notizie  storiche  di  questo  popolo,  sia  dalle  opere  della  loro  Arte 
a noi  pervenute. 


II. 

Cominciando  dall’Egitto  ricorre  la  nostra  fantasia  ai  geroglifici , primi  indizi  rilevan- 
tissimi della  statuaria  umana , inquantochè  essi  rappresentano  molto  esattamente  la  vita 
privata  e pubblica  di  quella  lontanissima  civiltà.  Dai  geroglifici  gli  Egizi  elevarono  il  pen- 
siero alla  rappresentazione  plastica  del  concetto  della  trasmigrazione  dell’anima  e crearono 
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la  sfinge,  la  quale  conservando  sempre  e rigorosamente  le  sue  immutabili  linee  tradizio- 
nali , divenne  il  portentoso  trovato  di  tutte  le  problematiche  significazioni  della  fede  di 
quel  popolo. 

La  teogonia  egiziana  era  tenebrosa  , misteriosa,  impenetrabile.  Iside  n’  è il  prototipo. 
Nascendo  essa  era  di  già  incinta  , poiché  nel  ventre  delia  madre  Rea  , Iside  ed  Osiride 
eransi  maritati.  Epperò  l’Arte  per  ritrarre  il  misterioso  carattere  e la  suprema  importanza 
attribuita  dalla  favola  a questa  Dea,  — la  quale  venne  considerata  come  l’unica  fonte  d’ogni 
bene  e d’ogni  male,  — la  scolpì  in  marmo  nero  e sempre  avvolta  nelle  sue  bende,  volendo 
nascondere  così  tutto  ciò  che  la  fantasia  non  avea  saputo  intravvedere.  Questa  statua  è 
la  più  potente  e completa  manifestazione  del  pensiero  ieratico. 

Nel  Museo  Britannico  di  Londra  v’  è un  sarcofago  di  terra  cotta  , che  racchiude  le 
ceneri  d’un  padre  e d’una  figlia,  le  di  cui  figure  sono  rappresentate  sdraiate  sul  coperchio, 
con  tale  verità  di  forma  da  far  ritenere  che  l’arte  degli  Egizi,  sebbene  altamente  ieratica, 
s’ispirò  talvolta  al  puro  sentimento  della  verità. 

Per  riassumere  il  concetto  artistico  che  scaturisce  sia  dalle  accennate  opere,  sia  dalle 
statue  e piccoli  amuleti,  che  si  conservano  nei  musei  di  Napoli  e Torino,  diremo  che  in- 
nanzi all’arto  degli  Egizi  si  resta  interamente  assorbiti  dal  sentimento  soprannaturale. 
Tale  sentimento  ò talmente  imponente  che  sarebbe  quasi  impossibile  concepire  il  benché 
menomo  desiderio  in  quanto  alla  forma  ; poiché  questa  non  essendo  che  la  semplice  ed 
esclusiva  manifestazione  del  concetto,  fu  indeterminata , solenne  , impenetrabile  : appunto 
come  fu  solenne,  indeterminato  e impenetrabile  il  concetto  che  la  informò.  Ed  è per  questa 
ragione  che  davanti  allTside  si  è senza  volerlo  trasportati  fra  i misteri  della  fede  egizia  ; 
come  innanzi  ai  geroglifici  si  è interamente  sbalzati  nella  vita  del  loro  tempo,  mentre  da- 
vanti alle  piramidi  si  ascende  istantaneamente  colla  fantasia  sino  alle  regioni  più  elevate 
dello  spirito  umano. 

L’arte  che  venne  dipoi  presso  gli  altri  popoli , potè  avvantaggiarsi  ora  per  un  lato, 
ora  per  l’altro:  ma  la  grandiosità,  l’unità  e l’esuberanza  del  sentimento,  carattere  prin- 
cipale ed  eminente  della  scultura  anzi  dell’arte  egizia,  non  furono  raggiunte  mai. 
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III. 

Siccome  il  culto  degli  Egizi  da  misterioso  ed  impenetrabile  che  era  si  venne  presso 
i Greci  man  mano  umanizzando,  così  l’Arte,  mentre  per  gli  Egizi  non  fu  che  la  espres- 
sione del  simbolo  , divenne  poi  pei  Greci  la  suprema  ragione  d’  ogni  osservazione  della 
natura. 

Questo  sono,  secondo  noi,  le  ragioni  che  causarono  il  rapidissimo  passaggio  che  si  os- 
serva dalla  scultura  egizia  alla  scultura  ellenica  : ma  bisogna  pur  ritenere  che  questa  non 
sarebbe  giunta  a quel  grado  di  eccellenza  senza  quella  degli  Egizi.  Infatti , da  tutti  gli 
avanzi  dei  primitivi  monumenti  greci  traspare  la  forma  egizia.  Le  prime  monete  greche 
somigliano  a quelle  degli  Egizi.  Difficile  sarebbe  rintracciare  notizie  sulle  origini  dell’Arte 
in  Grecia  , non  essendo  arrivati  con  precisione  a nostra  conoscenza  nè  i nomi  dei  primi 
scultori  che  la  iniziarono,  nè  le  opere  che  da  questi  si  compirono.  Tanto  più  riuscirebbe 
malagevole  a noi  che  ci  proponiamo  soltanto  accennare  breve  mente  ed  a grandi  tratti 
i diversi  rivolgimenti  della  scultura  avvenuti  presso  i diversi  popoli  antichi  e moderni. 
Nondimeno  , come  semplice  rivelazione  della  levatura  artistica  nel  periodo  che  comincia 
dalla  origine  dell’Arte  in  Grecia  sino  a Fidia,  accenneremo  di  volo  la  leggenda  di  De- 
dalo, la  quale,  esprimendo  il  pensiero  del  tempo,  basta  a provare,  se  non  altro  , che  gli 
Ateniesi,  non  avendo  nomi  a vantare  nei  primordi  della  scultura  greca , tennero  a con- 
servare questo  nome  benché  favoloso. 

Dedalo  della  famiglia  di  Eretteo,  Sestore  di  Atene,  fu  l’uomo  più  ingegnoso  dei  suoi 
tempi.  Allievo  di  Mercurio,  fu  eccellente  sopratutto  nella  scultura,  nella  meccanica  e nel- 
l’architettura. Gli  Ateniesi  gli  attribuiscono  l’invenzione  della  scure,  del  trapano  a mano, 
dell’  uso  della  colla  di  pesce  e del  livello.  Egli  si  rese  specialmente  famoso  per  la  sua 
abilità  nel  fare  certe  statue  che  erano  una  specie  di  automi.  Minosse  II,  che  regnava  allora 
in  Creta,  gli  fece  fare  molte  statue  di  Dei,  ed  in  ultimo  costruire  il  famoso  labirinto. 

Dedalo  pure  compose  molti  monumenti,  alcuni  dei  quali  sussistevano  ancora  all’epoca 
di  Diodo^o  di  Sicilia.  La  rinomanza  sua  come  scultore,  architetto  e meccanico,  non  fu  so- 
lamente greca,  ma  anche  italiana  ; nè  fu  antica  soltanto,  ma  si  estese  fino  al  medioevo. 

Pausània  credè  all’esistenza  di  Dedalo,  Filostoto  ne  fa  così  il  ritratto: 
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« La  fìsonomia  di  Dedalo,  egli  dice,  è quella  di  un  Attico,  ed  il  suo  sguardo  esprime 
« un  delicato  senso  ed  una  somma  finezza  artistica.  » 

Socrate  si  vantava  discendere  da  Dedalo. 

Ed  ora,  prima  di  passare  all’epoca  più  importante  della  scultura  greca,  noteremo  che 
i Greci  s’iniziarono  nell’arte  lavorando  egualmente  in  argilla,  in  legno  ed  anche  in  tufo, 
ad  imitazione  degli  Egizi.  L’avorio  venne  lavorato  con  predilezione  fin  dai  tempi  più  re- 
moti, come  rilevasi  dalle  poche  statuine  e bassorilievi  che  si  conservano  al  Museo  di  Napoli 
ed  in  quello  di  Firenze. 

Non  prima  della  cinquantesima  Olimpiade  cominciossi  a scolpire  in  marmo.  Il  primo 
lavoro  in  bronzo  fu  la  quadriga  fatta  per  ordine  degli  Ateniesi  dopo  la  morte  di  Si- 
sistrato.  Si  lavorava  altresì  l’argento  e l’oro. 

IV. 

Eccoci  finalmente  all’epoca  più  luminosa  dell’  Arte  greca.  Eccoci  innanzi  a Fidia,  co- 
losso fra  tutti  gli  artisti  più  potenti  di  tutti  i popoli  e di  tutti  i tempi. 

Fidia  nacque  in  Atene  (498  avanti  G.  C.)  e fu  figlio  di  Carmide.  Ebbe  a maestro  Eladante. 
Fra  le  sue  ammirabili  opere  si  annoverano  le  sculture  eseguite  per  l’esterno  del  Partenone. 
Non  potendoci  punto  dilungare  nella  descrizione  di  tale  stupenda  decorazione,  diremo  che 
oltre  alle  tante  statue  che  ornavano  da  ogni  lato  il  tempio  si  ammirava  principalmente 
all’altezza  del  fregio,  un  gran  bassorilievo  che  circondava  i muri  esterni  rappresentante  la 
processione  delle  grandi  Panatanee  ; uomini,  donne,  sacerdoti,  soldati  a piedi  ed  a cavallo. 
Taluni  avanzi  di  tali  portenti  dell’  Arte  , si  osservano  tuttora  nel  Museo  Britannico  di 
Londra.  Però  le  più  sorprendenti  e vantate  statue  di  Fidia  furono  la  Minerva  d’Atene  e 
il  Giove  Olimpico  , amendue  d’  oro  e d’  avoiio.  Dicesi  che  la  dea  fosse  rappresentata  in 
piedi  con  una  picca  in  una  mano  e coll’  altra  tenente  1’  egida.  Vuoisi  che  su  1’  egida  si 
vedesse  raffigurata  una  Vittoria  di  quattro  cubiti  di  altezza,  lo  che  potrebbe  far  giudi- 
care della  grandezza  enorme  di  tutta  la  statua.  Veramente  straordinaria  doveva  essere 
quest’opera,  poiché  Fidia,  forse  per  eternare  sé  stesso  ed  il  suo  protettore,  stimò  scolpire 
nello  scudo  della  dea  il  suo  ritratto  e quello  di  Pericle. 

Negli  ultimi  anni  di  sua  vita  , per  ripararsi  dalle  persecuzioni  che  soffriva  in  patria, 
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si  recò  in  Elide  ove  si  vendicò  degli  Ateniesi  facendo  la  statua  di  Giove  Olimpico,  anche 
più  meravigliosa  della  Minerva  d’Atene.  Ed  infatti  gli  Ateniesi , anzi  tutti  gli  Elleni , si 
recarono  dipoi  in  Elide  per  adorare  il  padre  degli  dei  in  tutta  la  sua  sfolgorante  maestà! 
La  parte  superiore  del  corpo  era  d’avorio  ; teneva  nella  destra  una  Vittoria,  nella  sinistra 
uno  scettro  con  sopra  un’aquila.  Pausania  descrisse  a lungo  quel  mirabile  lavoro. 

I poeti  per  encomiare  tale  portento  d’  arte  cantarono  sulla  cetra  : « Giove  per  farsi 
« vedere  degnamente  sulla  terra  svelossi  a Fidia  e Fidia  lo  scolpì.  » 

II  Giove  Olimpico  venne  considerato  , non  solo  la  più  bella  scultura  del  sommo  ar- 
tefice, ma  l’opera  più  grande  venuta  sin  allora  sulla  terra.  Epperò  fu  annoverato  tra  le 
meraviglie  del  mondo. 

Dopo  la  morte  di  Fidia,  che  avvenne  in  Elide  431  anni  avanti  G.  C.,  i suoi  figli 
furono  istituiti  perpetui  sacerdoti  di  Giove  Olimpico. 

Seguaci  di  Fidia  furono  tutti  gli  artisti  greci  venuti  dopo  di  lui.  Ma  siccome  nostro 
assunto  non  è d’ occuparci  della  storia  degli  artisti,  sibbene  di  quella  dell’Arte  , ci  limi- 
teremo ad  accennare  soltanto  quei  sommi  che  o caratterizzarono  addirittura  l’Arte  del  loro 
tempo  o ne  prepararono  i più  gravi  rivolgimenti.  Perciò  non  toccheremo  che  di  Lisippo  , 
Policleto  e Prassitele  , poiché  questi  furono  i più  degni  scolari  di  quel  grande  , che  per 
la  grandezza  del  suo  ingegno  personificò  il  suo  secolo. 

V. 

Lisippo,  famoso  scultore  di  Sicione,  perfezionò  l’arte  non  prendendo  a modello  che  la 
natura.  Alessandro  non  volle  essere  effigiato  che  da  lui.  Le  sue  opere  furono  richieste  da 
tutte  le  città  della  Grecia  e dell’Asia  Minore.  I Romani  ne  recarono  poi  molte  in  Italia. 
Costantinopoli  pure  ne  ebbe  parecchie  fra  cui  la  famosa  statua  rappresentante  l’Occasione. 
Questo  capo  d’opera  perì  nel  XIII  secolo  quando  i Latini  devastarono  Costantinopoli.  Ora 
nulla  ci  resta  di  questo  grande  artista,  tranne  qualche  imitazione.  Credesi  che  1’  Ercole 
Farnese  non  sia  che  la  riproduzione  della  statua  di  quell’eroe,  che  esisteva  ancora  a Co- 
stantinopoli al  principio  del  XIII  secolo. 

Policleto,  celebre  statuario  ed  architetto,  noto  appo  i moderni  sotto  il  nome  di  Poli- 
cleto di  Sicone  , benché  fosse  nato  in  Argo  480  anni  avanti  G.  C.,  fu  scolare  di  Age- 
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lade  e condiscepolo  di  Fidia.  Secondo  Pausania  , fece  uno  dei  tripodi  di  bronzo  che  gli 
Spartani  consacrarono  nel  tempio  di  Apollo  Amideo.  Tra  le  suo  opere  si  ricorda  la  statua 
colossale  di  Giunone  innalzata  nel  tempio  dedicato  in  Argo  a questa  dea,  circa  l’anno  416. 
Ma  il  suo  più  eccellente  lavoro  fu  la  statua  detta  il  Canone  o Regola  dell’  Arte,  perchè 
egli  la  fece  per  dimostrare  le  perfette  proporzioni  del  corpo  umano,  e la  illustrò  scrivendo 
^ un  trattato  sullo  stesso  argomento. 

È certo  che  fu  anche  valente  architetto,  ma  dubito  che  fosse  pittore  come  alcuni  af- 
fermarono. Gli  antichi  parlano  con  ammirazione  di  lui.  A noi  non  è rimasta  alcuna  sua 
opera  sicura,  se  già  non  fosse  un  giovane  atleta  clic  si  cinge  la  fronte  del  nastro  della 
vittoria,  di  cui  però  non  resta  che  la  copia. 

Anche  più  degno  di  Lisippo  e Policleto  fu  Prassitele,  celebrato  scultore  dell’antichità, 
nato  nella  Magna  Grecia.  La  maggior  parte  degli  scrittori  antichi  che  ne  han  fatto  l’e- 
logio lo  rappresentano  come  illustre  sopratutto  per  la  gentilezza  c la  grazia  meravigliosa 
delle  attitudini  e la  delicatezza  dell’espressione. 

Il  suo  capolavoro,  secondo  Winckelmann,  fu  un  Apollo  Soroteno,  o uccisor  di  lucertole, 
statua  in  bronzo. 

Due  altre  statue  di  Prassitele,  erano  pure  assai  celebri  in  Grecia  : una  Venere  ed  un 
Satiro.  Si  narra,  a proposito  della  Venere,  che  gli  abitanti  dell’isola  di  Coo  avendo  chie- 
sto all’artefice  una  statua  della  dea,  egli  ne  fece  due,  una  vestita,  l’altra  ignuda;  gli 
abitanti  di  Coo,  temendo  che  la  vista  di  questa  non  producesse  troppo  grande  eccitamento 
sullo  spirito  della  gioventù,  preferirono  la  prima  quantunque  assai  inferiore  all’  altra.  La 
Venere  rifiutata  fu  comprata  dai  Gnidi.  Si  assicura  che  Prassitele  per  comporla  tolse  a 
modello  la  famosa  cortigiana  Frine;  è nota  l’ammirazione  dell’antichità  per  quel  capolavoro. 

Sembra  che  il  Giove  di  Fidia  e la  Venere  di  Gnido  siano  state  riputate  le  due  statue 
più  perfette  della  scultura  greca.  Trasportate  a Costantinopoli,  entrambe  perirono  nel  grande 
incendio  del  479.  Ma  quella  delle  sue  opere  che  Prassitele  considerava  come  superiore  a tutte 
le  altre,  era  il  Cupido  che  donò  a Frine.  Questa  statua  era  di  marmo  colle  ali  dorate  e 
teneva  un  arco  in  mano.  Fu  recata  a Roma  e perì  pure  in  un  incendio,  al  tempo  di  Nerone. 
Per  concludere,  diremo  che  a nostro  avviso  l’Arte  greca  fu  la  manifestazione  più  elevata 
e corretta  e finora  insuperata  del  sentimento  esteriore  del  bello  ; qualità  estetica  a cui 
non  risponde  l’altra  dell’espressione  del  sentimento  interiore:  le  più  celebrate  statue  greche 
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sono  belle,  sovranamente  belle  e nuU’altro,  ed  è perciò  che  piacciono  all’occhio,  ingenti- 
liscono l’animo,  ma  senza  troppo  parlare  al  pensiero. 

VI. 

Come  l’Arte  della  Grecia  deve  la  saa  origine  a quella  degli  Egizi,  così,  anzi  maggior- 
mente, la  scultura  romana  deve  ogni  suo  principio  alla  scultura  greca  ed  etrusca.  I Ro- 
mani, dopo  assoggettata  la  Grecia,  fra  le  altre  cure  ebbero  quella  di  condurre  in  Roma 
gli  artisti  più  rinomati.  Da  qui  le  grandi  vestigia  dell’  arte  greca  nella  Roma  pagana. 
Parimente  , smantellata  Volsinio,  una  delle  più  cospicue  città  dell’  Etr uria,  chiamata  per 
antonomasia  la  città  degli  artisti,  costoro  affluirono  in  gran  numero  a Roma,  ove  dettero 
mano  a tutti  i lavori,  che  si  fecero  in  quel  tempo,  sia  in  terra  cotta,  sia  in  marmo  od 

bronzo.  Quindi  non  si  potrebbe  dire  con  verità,  che  v’abbia  uno  stile  di  scultura  esclu- 

sivamente romano. 

Le  prime  opere  d’arte  ammirate  in  Roma  furono  o d’etrusco  o di  greco  scalpello  , e 
perciò  le  prime  furono  chiamate  tosche,  le  seconde  greco-romane. 

Più  tardi  i Romani  vedendo  le  bellissime  statue  tolte  da  Marcello  a Siracusa,  si  ac- 
cesero talmente  del  desiderio  dell’Arte,  che  si  dettero  con  tutto  cuore  allo  studio  di  essa 
ed  eseguirono  quindi  moltissime  opere  che  si  ammirano  tuttora  sia  in  Roma,  che  in  tutti 
musei  del  mondo. 

In  tali  opere  si  osserva  chiaramente  il  medesimo  senso  estetico  dei  Greci,  accoppiato 
però  ad  un  fare  meno  gentile,  meno  elegante,  meno  corretto.  Si  direbbe  della  primitiva 

scultura  romana  come  di  quei  villani  pervenuti  subitamente  in  opulenza,  che  per  darsi 

l’aria  di  signori,  affettano  modi  ed  abitudini  di  cattivo  garbo. 

Nel  seguito  la  scultura  romana  fece  grandi  progressi:  si  rese  più  corretta  ed  an- 
che più  elegante,  specialmente  sotto  i regni  di  Traiano  e di  Adriano , epoca  veramente 
avventurosa  per  l’arte  romana;  trascorsa  la  quale  ogni  amore  d’arte  rimase  soffocato  dalle 
popolari  sommosse  e dalle  guerre  ad  ogni  ora  rinascenti. 

Nelle  sculture  tramandateci  dai  Romani,  anche  quando  l’ordine  della  composizione  o il 
nome  dell’autore  sembrano  indicarci  un’opera  veramente  romana,  un  diligente  esame  ci  fa 
manifesta  Y imitazione  degli  Etruschi  o dei  Greci,  tale  imitazione  manca  pur  anco  del 
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fare  robusto  dei  primi  e del  sapere  e delle  grazie  degli  altri.  L’  espressione  delle  figure 
ha  sempre  alcun  che  di  non  naturale,  l’esecuzione  poco  accurata,  ma  vi  si  osserva  costan- 
temente quella  grave  finezza,  caratteristica  istintiva  del  nuovo  popolo  dominatore  ; il  che 
però  non  basta  a rendere  l’arte  romana  veramente  tipica  per  eccellenza. 

Nondimeno  molti  busti  e moltissimi  ritratti  di  romano  scalpello  rifulgono  per  meravi- 
gliosa bellezza  e maestà;  e ad  ogni  modo  i Romani  avranno  perenne  diritto  alla  nostra  ri- 
conoscenza  per  1’  amorevole  sollecitudine  con  cui  raccolsero  e conservarono  le  opere  dei 
loro  maestri.  Senza  tale  aiuto  e le  innumerevoli  statue  e bassorilievi  ond’essi  fregiarono  i 
loro  pubblici  e privati  edifizii,  noi  non  avremmo  notizie  dei  capolavori  dell’Arte  antica,  e 
dovremmo  riputare  esorbitanti  gli  elogi  che  ce  ne  lasciarono  gli  scrittori  contemporanei. 

Nella  schiera  d’artisti  che  in  Roma  si  distinsero,  la  storia  ricorda  con  lode  l’amico  di 
Lucullo,  Agesilao,  abilissimo  modellatore,  Rusistele , scultore  e scrittore  ad  un  tempo,  e 
Dioscoride,  il  quale  fu  per  Augusto  ciò  che  per  Alessandro  era  stato  Lisippo. 

I Romani,  come  i Greci,  toccarono  la  vera  grandezza  dell’Arte  nel  periodo  del  paga- 
nesimo in  cui  l’arte  fu  l’ espressione  più  potente  e libera  del  pensiero  civile  di  quel 
tempo.  Le  statue  degli  imperatori,  degli  eroi,  dei  filosofi,  di  tutti  i grandi  insomma,  sono 
lì  a provarlo  ; a misura  che  vi  crebbe  il  cristianesimo  , le  belle  arti  perirono  in  Italia. 
Il  cattolicismo  ingrandì , per  quanto  gli  era  possibile  , le  dimensioni  delle  opere  artisti- 
che, onde  rivaleggiare  ed  abbattere  l’Arte  e la  grandezza  pagana,  ma  non  riesci  che  a 
riprodurne  meccanicamente  e con  ampollosità  tutto  ciò  che  dal  paganesimo  venne  pensato, 
sentito  ed  eseguito.  Alla  grandezza  dell’umano  eroismo  all’  abnegazione  nobilissima  della 
propria  vita  per  la  libertà  ed  indipendenza  della  patria,  venne  sostituito  l’egoismo  dell’a- 
nima. All’eroe  che  con  valore  sovrumano  combattendo  battaglie  disperate,  salva  la  patria 
ma  perde  sè  stesso,  i figli  ed  i suoi,  si  sostituì  1’  uomo  che  per  salvare  se  stesso  abban- 
dona patria,  famiglia  e tutto,  e va  a nascondersi  nelle  gole  delle  montagne,  ove  vivendo 
inutile,  perchè  fuori  da  ogni  nobile  lotta , spera  ottenere  la  salvezza  dell’anima.  All’  in- 
stancabile tribuno  , che  arringando  il  popolo  gl’  infonde  principi  di  giustizia , avversione 
alla  tirannide  ed  amor  di  patria,  successe  il  Santo  che  predica  ai  pesci.  Alle  statue  di 
Camillo  e Cicerone  seguirono  quelle  dell’anacoreta  e di  S.  Francesco. 

In  tal  modo  il  cattolicismo  credè  fabbricare  la  propria  grandezza  artistica  cogli  avanzi 
del  paganesimo:  ma  non  vi  riuscì,  anzi  contribuì  moltissimo  alla  vera  decadenza  dell’arte. 
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Fortunatamente  per  la  Toscana  nei  principi  del  1400,  Ghiberto,  Donatello  e Luca 
della  Robbia,  rialzarono  la  scultura  dall’avvilimento  in  che  era  caduta. 

Nel  1500,  Michelangelo  Buonarroti,  con  tutta  la  forza  del  suo  straordinario  ingegno 
tentò  di  conciliare  le  libere  ed  indipendenti  aspirazioni  artistiche  colle  esigenze  della  teo- 
crazia cattolica.  — Sbalordì  il  mondo:  ma  morto  questo  Titano  della  scultura,  l’arte  ina- 
bissò nella  decadenza  più  spaventevole. 

Dopo  quasi  un  secolo  Bernini  ritenta  la  prova  : ma  i suoi  sforzi  rimangono  limita- 
tissimi e senza  durevoli  risultati. 

Sul  finire  del  1700,  Canova  colle  sue  opere  sparse  molta  luce  sull’orizzonte  del- 
l’Arte : si  credette  a novella  aurora,  i critici  e gli  storici  si  affrettarono  a battezzare  que- 
sto secolo,  secolo  di  risorgimento  , e non  si  avvidero  che  quella  luce  altro  non  era  che 
T ultimo  sprazzo  d’  un  semplice  tramonto. 

Mai  come  in  questo  secolo  l’Arte  fu  tanto  vuota  di  contenuto,  mai  tanto  superficiale, 
mai  così  fredda  e meccanica.  Di  tal  passo  e peggio  ancora  si  procedette  sino  ai  nostri 
tempi  ; da  una  copia  si  passò  all’altra,  da  una  imitazione  all’altra,  da  un  plagio  all’altro  ; 
erasi  interamente  smarrita  la  ragione  dell’Arte. 

L’  ultimo  rivolgimento  politico  avvenuto  da  vent’anni  a questa  parte,  apportando  no- 
vello impulso  alle  scienze,  alle  lettere  ed  alle  Belle  Arti,  ridestò  per  così  dire  nel  cuore 
degli  italiani  quel  germe  artistico,  caratteristico  e tradizionale  di  questa  nazione. 

Ed  in  meno  che  si  pensi  si  sono  visti  apparire  degl’ingegni  specialmente  nelle  me- 
ridionali provincie  da  infondere  la  speranza  di  poter  finalmente  ottenere  un’Arte  sentita  e 
profondamente  pensata  : un’Arte  insomma,  -emanazione  schietta  e potente  delle  gioie  e dei 
dolori  dei  nostri  tempi,  la  quale  armonizzandosi  col  progresso  della  scienza,  dia  non  dubbia 
sicurezza  per  l’avvenire. 


Dall’omonimo  ed  insigne  scultore  genovese  del  secolo  XVIII  discende  il  nostro  artista. 
Mentre  l’avo  attendeva  a lavorare  al  tempio  di  San  Pietro  in  Roma,  fu  dal  celebre  Van- 
vitelli  e dal  regai  governo  di  Napoli  invitato  a recarsi  in  Caserta,  ove  eseguì  la  massi- 
ma parte  delle  sculture,  che  adornano  quel  parco  e quella  Reggia.  Altre  sue  opere  si  ve- 
dono nella  villa  nazionale  di  Napoli. 

Ammogliatosi  in  Caserta  , ebbe  diversi  figli  ; 1’  ultimo  dei  quali , per  nome  Angelo  , 
nella  tenera  età  di  tre  anni  restò  privo  del  genitore  e delle  sostanze  avite.  Tuttavia  i 
tre  figli  del  Tommaso  vennero  provveduti  di  decente  alloggio  in  Caserta  ed  alla  vedova  fu 
assegnata  una  pensione  vitalizia.  Mercè  tali  mezzi,  l’Angelo  Solari  fu  con  ogni  cura  edu- 
cato e mandato  a studiar  belle  arti  in  Napoli.  In  breve  salì  a tanta  rinomanza,  che  lo  si 
richiese  quale  restauratore  del  R.  Museo;  gli  fu  conferito  il  posto  di  professore  di  scultura 
nell’Accademia  di  Belle  Arti  e venne  ricevuto  socio  della  Società  Reale  Borbonica. 

Arte.  38 


290 


TOMMASO  SOLARI. 


Dal  suo  matrimonio  con  Maria  Orazi  nacque  un  figlio,  che  vide  la  luce  in  Napoli  il 
4 settembre  del  1820;  ad  esso  il  padre  impose  il  nome  del  genitore  Tommaso;  ed  è 
l’artista  di  cui  ora  ci  occupiamo.  Nè  cure,  nè  spese  risparmiò  Angelo  Solari  nell’  educa- 
zione del  figlio  Tommaso,  di  cui  intese  costantemente  a sviluppar  la  mente  ed  il  cuore. 

Giovanetto,  s’incamminò  per  l’architettura;  ma  poiché  sempre  viva  era  in  lui  la  scin- 
tilla del  genio  per  T arte  plastica,  non  tardò  ad  abbandonare  la  squadra  ed  il  traguardo 
per  la  stecca  e lo  scalpello.  Dopo  un  anno  solo  di  studio  ottenne  per  pubblico  concorso 
il  pensionato  di  Roma,  ove  attese  al  suo  perfezionamento  nell’arte,  e due  suoi  saggi  man- 
dati di  là  furono  dall’Accademia  di  Napoli  premiati  colla  grande  medaglia  d’oro. 

La  sventura  della  perdita  del  suo  genitore  gli  fu  sprone  a maggiore  progresso  ; volle 
fermamente  conservare  nella  sua  famiglia  quel  primato  nell’arte,  che  era  stato  causa  di 
tanto  lustro  ai  suoi  predecessori. 

Quali  opere  d’arte  abbia  fatte  il  Solari  da  quel  tempo  e quante  le  onorificenze  otte- 
nute, troppo  lungo  tornerebbe  qui  enumerare. 

Piacemi  però  ricordare  che  nel  1863,  per  pubblico  concorso  venne  nominato  profes- 
sore aggiunto  di  scultura  presso  l’Istituto  di  Belle  Arti,  per  supplire  nell’  insegnamento 
il  professore  Angelini.  Nel  febbraio  1873  ebbe  l’onore  di  esser  nominato  accademico  di 
merito  della  classe  di  scultura  dell’  insigne  e Reale  Accademia  di  San  Luca  di  Roma. 

Fra  le  belle  opere  che  fece , merita  speciale  menzione  il  monumento  a Paolina  Rai- 
neri, eretto  nella  chiesa  di  Santa  Chiara.  In  esso  fa  d’  uopo  ammirare  la  naturalezza  della 
posa , la  verità  delle  pieghe  delle  vesti,  non  che  la  piacevole  espressione  data  alla  fiso- 
nomia  della  defunta. 

Sono  suoi  i dodici  busti  dei  più  celebri  giureconsulti  napoletani,  che  per  iniziativa  del 
Consiglio  dell’Ordine  degli  avvocati  orneranno  la  sala  massima  della  Corte  d’  appello  di 
Napoli.  Essi  sono  pregevolissimi,  specialmente  per  la  grande  rassomiglianza. 

Ha  trattato  soggetti  biblici  e cristiani,  cioè  statue  di  santi , soggetti  sacri,  mitologici 
ed  altri.  Fra  i suoi  lavori  più  degni  di  lode  è un  grande  bassorilievo  in  gesso:  — Abigail 
che  placa  lo  sdegno  di  Davide , come  pure  La  Vergine  col  bambino  di  grandezza  na- 
turale; il  bellissimo  bassorilievo  rappresentante  Cristo  che  dice  ai  discepoli  Sini  te  par- 
vulos  ad  me  venire  ; la  Vergine  con  varii  santi , che  si  vede  nel  frontone  della  chiesa 
di  Piedigrotta  in  gesso.  Due  altri  grandi  bassorilievi  modellò  nella  chiesa  di  Capua  e 
rappresentano  JJ Annunciata  e la  Vergine  fanciulla  presentata  al  Tempio. 

Vanno  pure  fra’  molto  pregevoli  il  Cristo  risorto , bassorilievo  in  bronzo  ; la  Ma- 
donna de’ Miracoli,  statua  in  argento;  il  S.  Tommaso  d’ Aquino  ed  il  S.  Agostino  per 
la  chiesa  di  Gaeta;  il  S.  Tommaso  per  l’Università  di  Napoli  ed  un  S.  Antonio,  statua 
colossale  situata  sulla  piazza  di  Sorrento.  Ma  non  si  creda  che  il  nostro  artista  non  fa- 
cesse altro  che  Santi  e Madonne;  egli  è noto  per  molti  monumenti  eseguiti  d’ordine  di 
più  famiglie  napoletane  ed  entra  nella  categoria  degli  scultori  di  genere  e classico  sia 
per  il  grazioso  bozzetto  del  putto,  che  adorna  la  culla  infantile  di  S.  A.  R.  il  principe 
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di  Napoli,  sia  per  un  bellissimo  gruppo  rappresentante  Medea  coi  due  figli,  comprato  dal 
Re  Vittorio. 

Nel  palazzo  d’ Angri,  si  ammirano  due  statue  di  antenati  della  casa  Boria  d’Angri, 
originaria  di  Genova.  Or  non  è molto  il  defunto  principe  d’Angri  fece  eseguire  dal  So- 
lari tali  statue,  perchè  anche  lo  scultore  era  di  discendenza  genovese. 

Una  rappresenta  Andrea  Boria,  tal  quale  la  storia  ce  lo  tramanda  ; il  Solari  ha 
saputo  renderne  la  forza  e la  gagliardìa  che  gli  dettero  la  lunga  vita  di  98  anni,  con 
larghe  spalle,  ampio  torace,  nerborute  braccia,  salde  ed  agili  gambe.  La  barba  è resa 
con  rara  perfezione.  L’àncora  che  gli  è dietro  indica  1’  uomo  di  mare,  colui  che  sottomise 
i Corsi , e che  quale  ammiraglio  di  papa  Clemente  VII  sconfisse  1’  armata  imperiale  , e 
liberò  la  sua  diletta  Genova  dall’occupazione  francese. 

Andrea  Doria  è una  delle  più  grandi  glorie  italiane  del  XVI  secolo  e l’attitudine 
fiera  con  cui  egli,  nella  statua  del  Solari,  s’appoggia  alla  spada,  dimostra  come  l’artista 
n’abbia  compreso  tutta  la  vasta  intelligenza,  tutto  il  valore.  Del  resto  io  non  saprei  me- 
glio commendare  quest’opera,  che  ripetendo-  le  parole  del  fu  senatore  Lauria.  Questi  guar- 
dando la  statua  diceva  : « Gli  è il  genio  che  palpita  e respira  nelle  vene  dello  intelletto, 
nelle  fibre  del  pensiero  ; è il  genio  italiano  ; è il  genio  del  Colombo.  » 

L’altra  statua  raffigura  il  doge  Agostino  Boria,  ed  è anche  bellissima  per  il  modo  come 
è modellata  e maestosamente  situata  ; con  la  sinistra  mano  rialza  il  manto  ducale  mercè 
un  movimento  artistico  che  imprime  al  panno  moltissime  pieghe  ben  delineate.  Agostino  Do- 
ria rappresenta  la  gloria  della  patria  e quella  della  sua  famiglia  e lo  indicano  lo  scettro 
e la  corona  ducale  finamente  scolpita.  Sebbene  la  bocca  sia  muta,  pure  chiaro  si  scorge 
come  egli  pensi  e ridetta  su  ciò  che  deve  dire. 

Il  principe  d’Angri  facendo  situare  queste  statue  sulla  scalinata  del  suo  patrizio  pa- 
lazzo di  Napoli,  volle  quasi  che  quei  grandi  uomini  dessero  ai  visitatori  il  ben  venuto, 
mostrando  loro  la  strada  per  salutare  la  illustre  vedova.  Il  Principe  riposa  nella  sua  tomba 
e la  Principessa  piange  la  perdita  prematura  dei  suoi  figli  prediletti.  Fu  allo  stesso  Solari 
che  la  derelitta  madre  commise  il  monumento  al  figlio  Carlo  Boria  morto  a ventiquattro 
anni,  per  la  patria,  nei  campi  lombardi.  Semplice  volontario  nel  reggimento  Guide,  Carlo 
Doria  lasciò  la  vita  nella  battaglia  di  Custoza  del  1866.  Fece  pure  un  busto  della  gio- 
vanotta Anna  Boria.  Giovane,  ricca , bella , fidanzata  all’  uomo  che  amava , Anna  ci  fu 
tolta  per  andar  a vivere  colà  ove  vivono  gli  angeli.  Io  conobbi  questa  dolce  e cara  fan- 
ciulla, che  ci  abbandonò  anzi  tempo  per  una  vita  migliore. 

Ma  lasciamo  la  parte  funeraria,  nella  quale  il  Solari  ha  posto  fra  i primi,  e ritorniamo 
alla  scultura  classica,  ricordando  la  statua  di  Dante  Alighieri  cui  lavorò  insieme  al  de- 
funto Angelini. 

Per  il  monumento  della  Piazza  dei  Martiri , fece  uno  dei  quattro  leoni  che  rappre- 
sentano le  quattro  rivoluzioni  del  secolo.  A lui  spettò  il  1860,  e francamente,  questo 
leone  non  è ciò  che  l’egregio  uomo  abbia  fatto  di  meglio  e risponde  all’insieme  del  ino- 
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numento.  Questo,  malgrado  che  vi  abbiano  lavorato  pure  il  Lista  ed  il  Gaggiano,  non  è 
una  delle  più  belle  opere  d’arte  di  cui  si  vanti  Napoli. 

Pregevole  pure  è una  schiava  di  grandezza  naturale.  A Parigi  ebbe  molto  successo  ed  oltre 
all’essere  subito  stata  venduta,  l’artista  ne  dovè  fare  una  copia  per  la  regina  di  Portogallo. 
Chi  poi  non  conosce  la  Baccante  del  Solari?  Anch’  essa  di  grandezza  naturale,  ha 


Carlo  Poerio. 


moltissimo  merito  e rivela  l’abilità  dell’artista.  Si  trova  nella  Reggia  di  Capodimonte  ed 
una  riproduzione  n’è  a Parigi.  Il  corpo  è benissimo  delineato,  la  fisonomia  bella;  anche 
al  granduca  Nicola  di  Russia  piacque  tanto  da  ordinarne  un’altra  copia  all’autore.  Nè  di 
ciò  pago,  il  Solari  ne  ha  fatto  varie  riproduzioni  in  piccole  dimensioni  che  furono  subito 
vendute  a Napoli,  Firenze,  Parigi  e Londra.  A questa  statua  fa  degno  riscontro  il  ritratto 
della  celebre  cortigiana  Fanny  Lear , sotto  la  parvenza  di  Venere  vincitrice , commes- 
sagli da  un  altro  granduca  russo. 


TOMMASO  SOLARI. 


Alla  nostra  Promotrice  del  1879  espose  due  statuette  in  bronzo,  Amleto  ed  Ofelia. 
Questa , sebbene  eseguita  con  grande  finezza  di  tratti,  pure  non  è delle  migliori  opere 
sue,  anche  perchè  esprime  poco  il  carattere  della  dolce  donzella;  ma  l’altra  è una  imma- 
gine esatta  del  disgraziato  principe  di  Danimarca. 

Fra  le  ultime  opere  del  Solari  sono  la  statua  colossale  in  marmo  di  Carlo  Poerio, 
posta  nella  Piazza  della  Carità  a Napoli  e quelle  di  dimensioni  maggiori  del  vero  rap- 
presentanti Cristoforo  Colombo  e G.  B.  Della  Porta,  per  l’Istituto  Tecnico  di  Napoli 
a Tarsia. 

Ma,  ripeto,  lungo  .sarebbe  il  mio  dire  se  enumerar  volessi  le  opere  tutte  di  questo 
distinto  artista.  Eseguì  dei  bassorilievi  per  la  scalinata  del  Palazzo  reale  di  Napoli,  altri 
per  il  Teatro  S.  Carlo,  per  la  Reggia  di  Caserta,  e tanti  altri  busti,  statue  e monumenti. 

Ha  avuto  premi,  medaglie,  diplomi,  la  croce  di  cavaliere  dei  SS.  Maurizio  e Lazzaro  e 
nel  1866  fu  eletto  membro  del  giurì  per  la  grande  mostra  di  Parigi. 

Il  Solari  coltiva  con  ardore  la  sua  arte  ed  ha  pochi  che  lo  pareggino  nella  parte 
plastica.  La  sua  vita  artistica  non  è spenta  ed  egli  può  ancora  onorare  l’arte  e la  patria 
italiana  con  le  sue  opere. 


* 
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Nacque  in  Salerno,  l’8  decembre  1824,  da  Giuseppe  Lista  di  Napoli,  ed  Anna  Maria 
Mastrocinque  di  nobile  famiglia  Foggiana.  Tutta  la  sua  infanzia  fu  una  gravissima  e pro- 
lungata sofferenza  perchè  non  allevato  dalla  madre.  Diventò  storpio,  si  trascinava  con  le 
grucce,  soffrì  e vegetò,  per  ben  due  lustri.  Il  padre,  ingegnere  di  ponti  e strade,  e di- 
rettore di  tutte  le  opere  della  provincia  , aveva  in  sua  casa  studio  di  disegno  di  archi- 
tettura, ed  il  giovanetto  con  sguardo  appassionato  godeva  intrattenersi  a guardare  come 
si  disegnava. 

Presto  il  padre  s’avvide  come  il  figlio  avrebbe  desiderato  seguirne  le  orme  e fare 
l’architetto  ; ma  per  le  sue  condizioni  fisiche  cercò  dissuaderlo  , consigliandogli  piuttosto 
a darsi  alla  musica.  Però  prima  d’ogni  altro  volle  istruirlo  nelle  lettere , e lo  mise  alla 
scuola  di  latino  ed  italiano  , cui  si  applicò  volonteroso  , prendendo  interesse  ai  classici. 
Non  si  parlò  più  con  il  padre  della  futura  professione  da  far  seguire  al  giovane  Giuseppe, 
ma  quando  questi  ebbe  compiuto  il  corso  di  rettorica  e poetica  , egli  scorse  in  lui  la 
passione  predominante  per  l’arte  del  disegno,  vedendogli  modellare  pastori  e presepi  con 
qualche  gusto  , nello  stesso  tempo  essendosi  migliorate  alquanto  le  condizioni  fisiche  del 
suo  corpo,  il  padre  gli  permise  di  darsi  al  disegno. 

Con  entusiasmo  cominciò  a disegnare  presso  Filippo  Tamburini  pitture  originali  di 
stampe,  e presso  suo  padre  i quattro  ordini  di  architettura.  Ma  avendo  esaurito  quanto 
poteva  in  Salerno  , il  detto  Tamburini  coscienziosamente  consigliò  il  padre  a menarlo 
in  Napoli,  non  potendogli  ulteriorimente  giovare. 

Nel  1845  venne  in  Napoli  alla  scuola  di  Gaetano  Forte  da  Salerno,  bravo  artista  in 
pittura  ed  architettura,  continuò  le  matematiche  presso  Michele  Zannotti,  e fìsica  e chi- 
mica presso  Filippo  Cassola.  Cominciò  a dipingere  sotto  il  prelodato  Forte;  e per  sua 
simpatia,  e per  suo  consiglio  volle  esercitarsi  nella  plastica,  onde  fu  condotto  dallo  scultore 
cav.  Gennaro  Cali. 
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Nel  1846,  interruppe  le  sue  occupazioni  per  curarsi  la  gamba  rattratta  con  ope- 
razione ortopedica,  sistema  da  poco  trovato  ed  introdotto  in  Napoli.  Fu  fortunato  e dopo 
lunga  cura  guarì  quasi  interamente,  al  punto  da  poter  lasciare  la  gruccia.  Fu  libero  al- 
lora di  coltivare  la  scultura,  però  trovandosi  un  poco  più  esercitato  nella  pittura  nel  1848 
concorse  al  pensionato  di  Roma,  con  Morelli,  Altamura,  Maldarelli,  ecc.  Per  soggetto  fu 
dato  F Angelo  che  impone  a Goffredo  di  riprendere  le  armi  per  la  liberazione  di 
Gerusalemme. 

Lista  fu  il  solo  che  non  fece  la  copia  della  descrizione  di  Torquato  Tasso  ; sebbene 
ne  facesse  la  traduzione,  raffigurando  l’angelo  che  porge  a Goffredo  una  spada,  ed  accen- 
nandogli la  provenienza  dal  cielo.  Faceva  così  perchè  il  soggetto  adatto  alle  arti  plastiche 
può  esser  quello  che  puossi  esprimere  con  la  mimica.  Non  vinse,  ma  fu  raccomandato  al 
governo  in  modo  da  ottenere  una  pensione  della  sua  provincia  di  Salerno. 

Continuò  a disegnare,  e fece  un  quadro  della  Pietà,  poi  un  altro  rappresentante  Da- 
vide che  ammazza  Golia,  che  s’ebbe  il  premio  di  una  medaglia  di  prima  classe  di 
argento. 

La  prima  opera  di  scultura  fu  il  monumento  sepolcrale  al  vescovo  Angelo  Andrea 
Zottoli  nella  cattedrale  ui  Salerno.  Si  era  esercitato  a sbozzare,  squadrare  ed  intagliare 
ornati  per  poi  completare  le  figure  rappresentanti  due  genietti,  che  coronarono  il  ritratto 
dell’estinto. 

Nel  1855  espose  un  bassorilievo  rappresentante  l’ora  desolata  della  Vergine,  pel  quale 
fu  premiato  con  altra  medaglia  di  prima  classe  di  argento.  Nel  1856  ripetè  il  concorso 
pel  pensionato  di  Roma,  e lo  vinse,  ma  doveva  con  gli  altri  colleghi  rimanere  in  Napoli 
per  decreto  del  defunto  re  Ferdinando  IL  Nel  primo  anno  profittò  della  pensione,  dandosi 
esclusivamente  al  disegno  del  nudo  ed  allo  studio  delle  opere  di  Fidia,  di  tutto  il  Par- 
tenone,  che  eran  presso  al  locale  a lui  assegnato  come  studio. 

In  questa  epoca  ebbe  commissione  dalla  Casa  Reale  di  fare  un  gran  bassorilievo  rap- 
presentante la  disfatta  di  Sennacherib.  Fece  il  bozzetto  in  disegno  , e profittando  delle 

cognizioni  acquistate  dal  Partenone,  smise  il  vecchio  pregiudizio  di  serbare  un  sol  piano 
di  figure  e si  spinse  fino  a tre  piani,  cosa  non  azzardata  ancora  nell’epoca  moderna.  Di 

questo  bozzetto  però,  comunque  piaciuto,  non  ne  fu  ordinata  la  esecuzione  da  Ferdinando  II, 

dicendo  che  si  era  sbagliato  nel  darglielo,  ed  invece  ordinò  si  eseguisse  una  Cena  Euca- 
ristica. Di  questa  fece  due  bozzetti,  nell’uno  adottando  il  triclinio  come  è,  storico,  nel- 
l’atro adottando  i sedili.  Venne  prescelto  il  secondo  ed  appena  eseguito  in  Gaeta  nel  1860, 
fu  distrutto  dal  bombardamento  dell’anno  seguente.  Questa  opera  fu  di  tredici  palmi  per 
dieci,  e le  figure  risultarono  grandi  al  vero,  formando  pure  tre  piani  di  figure  senza  uscire 
dal  traguardo  alla  cornice.  A questo  livello  rimanevano  accordati  tanto  i primi  piani  che 
i profili,  e mentre  scompariva  il  bassorilievo  , compariva  il  piano  architettonico  , che  non 
rimaneva  alterato. 

Per  questo  lavoro  ebbe  l’onorificenza  della  gran  medaglia  d’oro  all’  ultima  esposizione 
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dei  Borboni.  In  tal  tempo  espose  pure  il  gruppo  colossale  del  Cieco  nato , ed  un  ritratto 
del  P.  Cappelloni,  ricavato  non  dal  vivo,  ma  dalla  maschera. 

In  occasione  dell’  entrata  di  Vittorio  Emanuele  in  Napoli,  fu  invitato  ad  eseguire  una 
statua  colossale  del  generale  Lamarmora,  con  ingiunzione  di  consegnarla  nello  spazio  di 
sette  giorni.  Malgrado  il  pochissimo  tempo  accordatogli,  riuscì,  e la  statua  piacque  come 
una  delle  migliori  moderne.  Ciò  il  fece  convinto  quanto  sia  vero  che  in  arte  non  esiste 
meccanismo.  Egli  con  un  mezzo  non  conosciuto  compose  la  sua  statua  , che  sosteneva 
vittoriosamente  il  paragone  con  molte  altre. 

Nel  1861  eseguì  una  statua  di  Paisiello  per  una  grande  nicchia  al  teatro  S.  Carlo. 
Il  costume  offriva  poco,  ma  bisognava  trarne  partito  e risolvere  il  problema  di  far  bella 
impressione  ed  esprimere  nè  più  nè  meno  che  il  soggetto.  Pensò  al  carattere  allegro  del 
Paisiello,  alla  moltiplicità  delle  opere  fatte,  alla  sua  bella  voce  e lo  espresse  come  chi  can- 
ticchia, movendo  il  dito  al  ritmo,  e con  lo  sguardo  incerto  in  cerca  di  una  melodia.  Que- 
sta statua  è una  delle  migliori  del  Lista,  e richiama  l’attenzione  perchè  ben  modellata 
e meglio  eseguita. 

Contemporaneamente  fece  il  concorso  intimato  dalla  Casa  Reale  per  una  statua  che  do- 
veva rappresentare  la  grande  idea  della  unità  italiana,  ed  espresse  una  donna  nell’atto  di 
svelarsi  e stringere  un  fascio  consolare  (il  simbolo  inventato  da  Romolo  eletto  Re  dalle 
dodici  tribù)  sullo  stemma  Sabaudo.  Con  ciò  alludeva  all’  unità  italiana.  Non  venne  pre- 
scelto, ed  invece  lo  fu  quello  del  Liberti. 

Costituitasi  in  Napoli  nel  1861  una  società  promotrice  di  Belle  Arti,  il  Lista  venne 
invitato  insieme  ad  altri  colleghi  di  studiarne  rimpianto  e redigerne  il  primo  statuto. 
Egli  solo  per  otto  anni  consecutivi  fu  confermato  a consigliere  della  stessa  pel  ramo 
scultorio.  Non  contento  del  lavoro  suo  proprio , creò  una  scuola  serale , della  quale 
nel  1864  fu  nominato  professore  e ci  rimase  fino  al  1877  , e lasciò  quel  posto  per- 
chè incaricato  d’impiantare  nel  1878  una  scuola  di  prima  e seconda  classe  elementare 
dal  gesso. 

Moltissimi  giovani  hanno  aderito  e simpatizzato  col  suo  metodo  artistico  , ed  egli  si 
gloria  d’essere  stato  maestro  di  una  pleiade  di  giovani  artisti,  scultori  e pittori , tra  i 
quali  sono  : Della  Croce,  Caggiano,  Gemito,  Barbella,  Mancino,  Fabron,  Fosca,  Migliara, 
Maltese,  Manzo,  Mundo,  Corrado,  Giustiniani,  Affalata,  Viola,  Mastrodonato,  Cataldi,  ecc. 

La  sua  fama  gli  procurò  l’ onore  di  far  parte  dei  comitati  ordinatori  delle  mostre  di 
Parma  e Vienna,  e nello  stesso  anno  1877  il  Re  Vittorio  Emanuele  gli  dava  di  motu 
proprio  la  croce  di  cavaliere  della  Corona  d' Italia.  Nè  egli  si  è arrestato , ma 
cercò  di  far  progredire  1’  arte  anche  nei  suoi  mezzi  materiali , sicché  tentò  modellare 
nel  marmo  , come  si  fa  nel  legname  , senza  F impaccio  della  spessa  cavatura  di  punti 
onde  potere  con  tratto  libero  dare  vita  ed  impronta  di  originalità.  Eseguì  in  siffatta 
guisa  il  ritratto  di  suo  padre  senza  far  modello  in  creta,  e copiandolo  da  un  quadro  di- 
pinto da  lui  stesso,  ch’era  di  rara  rassomiglianza,  come  assicurarono  moltissimi  che  ave- 
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vano  conosciuto  l’originale.  Questo  busto  ebbe  un  tale  successo  alla  mostra  di  Parma  che 
se  ne  premiò  l’autore,  con  la  prima  medaglia  di  argento. 

Sua  opera  è uno  dei  quattro  leoni,  circondanti  la  colonna  dei  martiri  ; raffigura  la  ri- 
voluzione del  1820,  schiacciata  dall’invasione  austriaca.  L’animale  è prostrato  per  la  fe- 
rita fattagli  da  un  ferro  teutonico,  che  cerca  strappare  per  liberarsene.  Malgrado  la  posa 
e l’allegoria,  son  dolente  non  poter  porre  questo  leone  fra  le  migliori  opere  del  Lista  ; 
certo  ha  dei  pregi,  ma  guardandolo  in  viso  si  direbbe  tutt’  altro  che  il  re  del  deserto. 
Ciò  non  toglie  nulla  al  merito  ed  alla  valentia  dell’  autore , di  cui  spiacemi  non  poter 
enumerare  tutti  i pregevoli  busti  e medaglioni  sepolcrali  eseguiti  in  tutta  l’ Italia  meri- 
dionale. Di  lui  troviamo  opere  a Fasano , Napoli , Salerno,  Chieti,  Corigliano,  S.  Cataldo 
di  Sicilia,  Sorrento  ed  altri  paesi. 

E sua  opera  il  graziosissimo  putto  per  la  culla  del  principe  di  Napoli,  regalata  dal 
nostro  Municipio,  ed  è pur  di  lui  un  progetto  di  monumento  a Lord  Byron , eseguito  in 
soli  sette  giorni.  Rappresenta  il  poeta  nel  momento  più  serio  della  sua  vita,  cioè  quando 
sul  suo  volto  ridettesi  la  speranza  di  salvare  il  popolo  greco  dalle  catene  musulmane. 

Altri  due  lavori  di  questo  artista  degni  di  molto  encomio  sono  un  Ercole  o Gladia- 
tore, in  attitudine  di  pugillato , in  marmo,  ed  un’ allegoria  dell’ Abbondanza  in  terracotta. 
Questa  è raffigurata  da  una  contadina  che  rovesciando  un  sacco,  fa  cadere  ogni  specie  di 
produzione  agricola,  spighe  e frutta,  pampini  e grano.  L'idea  è bizzarra  e l’atteggiamento 
della  statua  non  è cattivo,  sebbene  alquanto  forzato  nel  braccio  sinistro.  Non  va  certo 
fra  i lavori  di  gran  polso  , ma  merita  grandi  lodi.  Ne  merita  di  più  il  Gladiatore  in 
marmo.  È questo  un  magnifico  studio  anatomico,  è un  nudo  greco,  il  cui  solo  difetto  sta 
nella  grandezza  sproporzionata  dei  piedi,  specialmente  il  sinistro. 

Malgrado  che  questa  statua  sia  stata  fatta  nel  1875  e l’altra  in  terracotta  nel  1878, 
pure  noi  non  abbiamo  ancora  l’ultima  parola  del  Lista.  Egli,  non  ostante  i suoi  57  anni, 
ha  la  giusta  ambizione  di  fare  ancor  meglio  di  quel  che  ha  fatto  e prosegue  ad  investi- 
gare nell’  arte.  La  sua  nota  spiccata  è una  particolare  sicurezza  nello  stabilire  le  grandi 
linee  dell’  insieme,  come  nell’eseguirne  i particolari,  la  qual  cosa  dà  ai  suoi  lavori  quel- 
l’impronta originale  sempre  desiderata  e raramente  ottenuta  dagli  artisti. 


Gladiatore  morente , (schizzo  rii  Stanislao  Lista). 
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Nacque  a Napoli  il  9 dicembre  1835  da  Giuseppe  e Rosa  Esposito.  La  famiglia  vi- 
veva piuttosto  nell’agiatezza  essendo  il  padre  valente  ornamentista  ed  accreditato  nego- 
ziante in  marmi.  Disgraziatamente  mori  di  cholera  nel  1837,  lasciando  la  giovane  moglie 
e quattro  figli  tutti  in  tenera  età. 

La  povera  donna  andava  affatto  ignara  degli  affari  del  marito,  perchè  sempre  attenta 
alle  domestiche  faccende,  ed  affidò  i suoi  interessi  ai  giovani  commessi  del  suo  negozio.  Questi 
poco  ligi  ai  proprii  doveri  e senza  la  sorveglianza  di  persona  tecnica  interessata,  in  brevis- 
simo tempo  la  mandarono  in  rovina.  Allora  ella,  non  potendo  più  reggere  alle  fatiche  ed 
alle  controversie  per  tener  capo  alla  famiglia  ed  agli  affari , si  rimaritò  nel  1840  con 
un  abile  marmista,  Luigi  Belli.  In  breve  questi  ripose  in  ordine  i malandati  affari  e con 
affetto  prese  cura  della  famiglia,  specialmente  del  piccolo  Raffaele,  pel  quale  ebbe  sempre 
cure  veramente  paterne  ed  in  particolare  durante  una  gran  malattia.  Si  pensava  a farlo 
istruire  ed  educare,  quando,  venuto  su  negli  anni,  si  accorsero  che  egli  trascurava  un  po’ 
le  sue  occupazioni  scolastiche  per  trastullarsi  a fare  dei  disegni  di  farfallette,  fiori  ed  altre 
cosette  ; vollero  allora  subito  coltivarne  1’  artistica  tendenza  e lo  posero  a studiare  dallo 
scultore  Giustino  Leone,  ora  defunto. 

Non  vi  restò  molto  , che  colpito  da  follia  il  maestro  , nè  avendo  i mezzi  da  pa- 
garne un  altro,  per  sventure  famigliari  sopravvenute,  il  giovane  Raffaele  dovè,  sebbene  con 
dolore , trovare  nel  lavoro  materiale  del  marmo  una  fonte  di  sussistenza  per  sè  e per  i 
suoi.  Ma  egli  non  sapeva  rassegnarvisi  e tanto  insistè  presso  la  madre  e presso  il  pa- 
drigno,  che  lo  si  mandò  a studiare  l’ornato,  prima  con  un  tal  Zappelli  e poi  con  un  suo 
zio.  Questi  invece  di  addestrarlo  nell’arte  pensavano  piuttosto  di  impiegarlo  nei  più  bassi 
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lavori  materiali  del  mestiere  , non  mancando  di  maltrattarlo  fin  con  percosse.  Ruppe  un 
giorno  le  sue  catene  e si  recò  a studio  da  Francesco  Scorza,  che  godeva  di  ben  modesta 
riputazione  artistica. 

Contemporaneamente  cominciò  a frequentare  1’  Istituto  di  Belle  Arti,  sezione  artieri, 
oggi  abolita,  e con  il  permesso  dello  Scorza,  studiò  anche  l’ornato  in  varii  monumenti  di 
differenti  epoche;  come  quelli  del  Merliano  da  Nola  in  S.  Domenico  Maggiore,  nel  sotto- 
corpo del  Duomo  e nella  chiesa  di  S.  Severino , e del  Sansovino  nella  Cappella  Filoma- 
rino ai  SS.  Apostoli  e molti  altri.  Ciò  egli  faceva  di  nascosto  del  padrigno  , il  quale  , 
benché  sempre  l’amasse  molto,  pure  per  le  necessità  della  famiglia  e perchè  credeva  che  al 
giovane  fosse  più  utile  il  darsi  completamente  al  mestiere  paterno  , cercava  distoglierlo 
dagli  studii  artistici. 

Nelle  ore  che  restava  presso  lo  Scorza , questi  lo  faceva  talvolta  lavorare  d’ intaglio 
in  marmo  e tal’  altra  modellare  dandogli  dei  modelli  di  ornato  in  gesso  di  stile  ba- 
rocco. A malincuore  faceva  tali  studi  perchè  non  era  attratto  dai  modelli , anzi  non 
sentiva  nessuna  simpatia  per  essi  e non  mostrava  attitudine  per  tal  genere  di  pla- 
stica. Un  giorno  chiese  in  grazia  al  suo  maestro  di  modellare  qualche  cosa  dal  vero,  co- 
me delle  foglie,  dei  fiori,  dei  pampini,  e via  dicendo.  Ma  il  maestro  gli  diceva  che  ciò 
era  un  perdere  tempo  poiché  l’ornato,  la  decorazione  avevano  i loro  stili,  e che  bisognava 
copiare  i modelli  da  lui  datigli  essendo  essi  di  uno  stile  più  corretto  e più  di  moda.  Ri- 
fìutavasi  financo  a far  copiare  lo  stile  classico  del  cinquecento,  dicendolo  secco  ed  in 
disuso. 

Finalmente  il  maestro,  sì  per  contentarlo,  sì  per  non  perdere  quella  data  quantità  di 
lavoro  che  il  padrigno  del  Raffaele  gli  affidava  a condizione  che  fosse  in  maggior  parte 
eseguito  dal  figliastro,  per  farlo  ben  addestare  nell’  arte  e divenire  utile  al  suo  labora- 
torio , si  decise  a secondare  il  giovinetto.  Il  Belliazzi  cominciò  allora  a modellare 
dal  vero , prima  una  foglia  di  cardo , poi  un  ramoscello  d’ edera , indi  un  altro  di 
quercia , due  pampini  con  grappoli , e finalmente  rane  e lucertole , frutta  e fiori , pei 
quali  mostrava  un’  attitudine  ed  un  amore  particolare.  Poco  a poco  , abbandonò  il  la- 
voro del  marmo,  ed  appena  il  maestro  si  assentava  dallo  studio  lasciava  lo  scalpello  e 
prendeva  la  stecca  ; ciò  gli  procurava  continui  rimbrotti  ed  i belli  epiteti  di  capriccioso  , 
di  scapato  e simili. 

Si  era  nel  periodo  artistico  dell’accademico,  e chiunque  tentava  uscir  dalle  regole  fisse 
era  tenuto  per  istravagante , pazzo  o inetto.  Il  nostro  scultore  andò  dunque  nella  cate- 
goria di  questi  ultimi,  e di  qui  continue  lagnanze  ai  suoi  genitori.  Anzi  un  giorno,  non 
sapendo  resistere  alla  tentazione  di  riprodurre  in  creta  un  grosso  scarabeo  raccolto  per 
terra,  perdè  del  tempo,  ed  accusato  dal  maestro  al  padrigno,  questi  dopo  una  severa  pu- 
nizione e delle  amare  percosse,  sebbene  date  in  buona  fede,  lo  richiamò  al  suo  magaz- 
zino e lo  pose  a lavorare  il  marmo  sotto  la  sua  rigorosa  sorveglianza.  Ciò  forse  anche 
perchè  avea  bisogno  dell’aiuto  del  giovane. 


Raffaele  Belliazzi. 


Arte. 


40 


' 

- 


RAFFAELE  BELLI  AZZE 


307 


Presso  il  padrigno  dovette  rompersi  ad  ogni  specie  di  manuali  fatiche  restandogli  solo 
il  tempo  di  andare  alla  scuola  degli  artieri  ove  avanzò  nel  disegno  di  figure,  ed  ove  co- 
nobbe il  professore  di  architettura  Giulio  Leandro  , abile  architetto  di  quel  tempo.  Con 

questi  studiò  gli  elementi  ed  i cinque  ordini  di  architettura  lasciando  il  disegno  di  figura. 

In  tale  studio  venne  appoggiato  dal  padrigno,  che  desiderava  si  dedicasse  tutto  alla 
lavorazione  del  marmo  per  ciò  che  riguardava  lavori  architettonici  così  detti  di  squadro. 

Malgrado  ciò,  il  Belliazzi  non  lasciava  occasione  per  continuare  i suoi  studi  dal  vero, 
e servendosi  del  tempo  concessogli  nella  sera  e nei  giorni  festivi,  modellava  assiduamente 
e poi  si  decise  a formare.  Il  lavoro  fu  improbo  e difficile,  ma  egli  a forza  di  fare  e ri- 
fare, riuscì  ad  ottenere  una  bella  collezione  di  foglie,  fiori  e frutti , della  quale  ancora 
serba  un  avanzo,  e che  destava  l’ammirazione  di  quanti  la  osservavano. 

Seguitò  ancora  a lavorare  nel  magazzino  del  padrigno  ; ed  in  un  periodo  di  assoluta 

mancanza  di  lavoro,  fece  il  suo  primo  lavoro,  un  caminetto  di  stile  del  Cinquecento,  pieno  di 

ornati,  che  fu  venduto  dal  padrigno  ad  un  forestiere  per  ducati  240  (lire  1020). 

Nel  1855  avendo  il  padrigno  avuto  la  commissione  di  fare  un  monumento  in  forma 
di  obelisco,  da  collocarsi  nel  camposanto  dei  cholerici,  in  memoria  del  generale  Manes, 
morto  di  cholera  l’anno  precedente,  il  Belliazzi  vi  scolpì  dei  rami  di  quercia  ed  alloro  e lo 
stemma  di  famiglia.  Poi  scolpì  le  decorazioni  per  un  sarcofago  in  onore  dello  stesso  ge- 
nerale nella  cappella  gentilizia  dei  principi  di  Morra  a Benevento.  Il  basamento  del  tu- 
mulo era  adorno  di  trofei.  Soprastava  un’  urna  con  due  grandi  aquile  agli  angoli  e lo 
stemma  di  famiglia  nel  mezzo. 

Altro  sarcofago  elevò  pel  barone  Giordano.  Questi  e simili  lavori  gli  fecero  acqui- 
stare fama  di  buono  artista  decoratore.  Non  tardò  quindi  ad  aver  numerose  commissioni 
da  marmisti,  appaltatori  ed  architetti,  e nel  principio  del  1861  , proprio  in  occasione 
che  ebbe  l’ incarico  da  un  appaltatore  di  eseguire  il  monumento  per  la  famiglia  del 
conte  Varo,  nel  camposanto  di  Poggioreale,  si  decise  a metter  su  uno  studio.  Ma  le 
le  vicende  politiche  del  tempo  limitando  gli  affari,  diedero  una  mancanza  di  lavoro,  che 
lo  teneva  in  continuo  orgasmo.  Egli  si  preoccupava  della  condizione  degli  operai , tanto 
più  che  questi  gli  facevano  continue  resse  per  averne,  ed  uno  di  essi  arrivò  perfino  ad 
aggredirlo  a tradimento  di  sera  a mano  armata.  Fortunatamente  il  vigore  ed  il  coraggio 
di  cui  è fornito  il  Belliazzi,  resero  frustranea  l’aggressione. 

Il  periodo  di  sosta  durò  poco,  e ripresi  gli  affari,  lavorò  in  tal  genere  di  scultura 
mortuaria  fino  al  1876.  Di  quel  tempo  sono  i monumenti  per  la  famiglia  del  marchese 
Rapolla,  quello  per  la  famiglia  Bellelli,  ed  altri. 

Il  Belliazzi  però  non  si  contentava  di  tali  prodotti  del  suo  ingegno,  si  sentiva  chia- 
mato a scultura  più  elevata,  ed  annoiato  di  dover  pensare  sempre  ai  morti,  irritato  delle 
pressioni  speculative  degli  appaltatori,  andò  all’Accademia  di  Belle  Arti  a studiare  pro- 
spettiva. Incominciò  ad  usare  pennelli  e tavolozza,  chè  i disegni  da  lui  fatti  ad  acqua- 
rello per  i progetti  dell’  arte  sua  gli  avean  reso  simpatica  la  pittura,  ed  in  pochissimo 
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tempo  potè  esporre  a Napoli  alcuni  quadretti  di  natura  morta,  per  cui  fu  nominato  socio 
della  Società  Promotrice.  Altro  ne  espose  alla  prima  esposizione  nazionale  di  Parma  e 
ne  ebbe  una  medaglia  in  premio. 

Quasi  contemporaneamente  cominciò  la  scultura  a forza  di  gravi  e numerosi  sagrifizi, 
sottraendo  al  suo  lavoro  giornaliero  alcune  ore  che  poi  ricuperava  con  altre  notturne.  Sulle 
prime  non  ne  ebbe  che  dispiaceri,  ma  quando  al  padrigno  fu  affidato  V incarico  di  fare  una 
cappella  gentilizia  di  stile  egiziano  per  la  famiglia  del  cavaliere  Ragozino,  il  Belliazzi  ne 
ritenne  la  parte  scultoria,  e allorché  il  monumento  fu  finito  si  ebbe  da  tutti  le  più.  vive 
e sincere  lodi.  Il  lavoro  era  riuscito  dei  più  puri  dell’epoca  Faraonica,  specialmente  nei 
particolari. 

La  buona  riuscita  di  tal  lavoro  segna  l’epoca  precisa,  dalla  quale  può  dirsi  che  egli 
sia  entrato  a far  parte  degli  scultori  classici.  Quasi  che  l’arte  stessa  volesse  inciderne  la 
data,  ecco  un  incidente  strano. 

Si  mettevano  in  opera  d’ insieme  i varii  pezzi  del  monumento,  e proprio  nel  momento 
che  la  colonna  era  tutta  affidata  ai  canapi  dell’argano,  uno  di  essi  mal  collocato  si  ruppe 
vicino  alla  carrucola,  producendo  molto  rumore  e timor  panico  negli  operai.  Il  Belliazzi,  visto 
il  pericolo  che  correvano  gli  operai  ed  il  danno  che  avrebbe  arrecato  la  caduta  di  tal  mole, 
senza  por  tempo  in  mezzo  prese  una  corda,  si  arrampicò  pel  castelletto  ed  in  un  momento 
attaccò  i capi,  evitando  così  un  gran  pericolo  a tutti.  Fu  uno  scoppio  di  applausi  degli 
operai  e di  quanti  altri  si  trovavano  sul  luogo. 

Per  brevissimo  tempo  all’Accademia  di  Belle  Arti  in  Napoli  studiò  col  Solari,  ma  il 
suo  vero  maestro  fu  costantemente  il  Vero  al  quale  tenne  sempre  fiso  1’  occhio  , stu- 
diandolo con  tutta  la  forza  del  suo  animo.  Nel  1869  espose  a Napoli  un  primo  lavoro  in 
terra  cotta  : Una  pinzocchera,  che  poi  fu  anche  esposta  l’anno  seguente  a Parma, 
ove  fu  premiata  con  medaglia  di  argento. 

Nel  1872  espose  a Milano  alcuni  suoi  quadri  ad  olio,  una  testa  in  terra  cotta  e due 
statue  al  vero  : I figli  del  popolo  ed  una  Primavera  in  terra  cotta,  che  fu  acqui- 
stata dal  Re.  In  tale  occasione  fece  un  giro  per  l’Italia  in  compagnia  dei  chiarissimi 
pittori  Rossano,  De  Nittis  e De  Gregorio  suoi  intimi  amici,  trattenendosi  in  molte  città  e 
massimamente  a Firenze  a studiare  le  meraviglie  dell’arte  con  moltissimo  profitto. 

Nel  1863  espose  a Vienna  una  statua:  L’orfanella,  che  fu  accusata  di  verismo 
troppo  crudo,  perchè  in  quest’opera  il  Belliazzi  volle  dimenticare  completamente  le  esigenze 
dell’effetto,  e lavorò  strettamente  secondo  i più  rigorosi  sentimenti  artistici  del  suo  cuore. 
Volea  fare  una  povera  fanciulla  sola  nel  mondo  , languente,  derelitta,  misera  al  massimo 
grado  e non  ebbe  in  mira  altro  che  questo.  Non  pensò  a trovare  un  bel  piano,  una  piega 
maliziosa,  civettuola,  non  una  linea  attraente  a scapito  del  carattere  del  suo  lavoro.  Volle 
una  miserevole  creatura  in  tutto  e per  tutto , consumata  dagli  stenti  e dalla  desolazione 
con  gli  occhi  privi  di  lagrime  ma  portanti  il  segno  di  averne  versate  tante  e di  doverne 
chi  sa  quante  ancora  versare.  La  povera  fanciulla,  priva  di  bellezza  e di'  sorriso,  logora 
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nelle  carni,  scende  tristamente  dagli  scalini  di  una  chiesa.  È una  delle  opere  che  stanno 
più  a cuore  all’autore.  Sebbene  coronata  da  successo  per  parte  del  pubblico  , pure  non 
andò  troppo  a sangue  al  Giurì,  e non  venne  da  questo  calcolata  come  meritava  di 
esserlo. 

A questa  seguì  nel  1875  una  figurina  metà  del  vero,  intitolata:  Un  primo  affetto 
(terracotta),  premiata  con  medaglia  d’oro  dal  circolo  G.  B.  Vico.  Rappresenta  una  conta- 
dinella  che  nelle  mani  ha  un  nido,  da  questo  esce  la  testa  dell’  uccello,  che  per  non  la- 
sciare le  sue  uova,  vicine  a schiudersi,  si  è fatto  prender  con  esse.  La  testa  della  bam- 
bina è graziosa,  gli  abiti  la  coprono  con  un’eleganza  villereccia.  Con  rara  abilità  l’artista 
ne  mostra  le  belle  forme.  La  posa  è naturale  e piacevole  ; non  importa  da  qual  punto  si 
guardi,  di  fronte,  di  dietro,  o di  fianco,  bisogna  ammirarla. 

Nello  stesso  anno,  il  Belliazzi  portatosi  a Capaccio  per  elevare  un  monumento  alla 
memoria  del  comm.  Bellelli,  ebbe  l’ impressione  vera  di  una  scena  che  raffigurò  subito 
dopo,  intitolandola:  L’avvicinarsi  della  procella.  Si  affrettò  a modellarla,  ma  dome- 
stiche sventure  gliela  fecero  lasciare  e quando  ritornò  a riprenderla  , la  trovò  sciupata 
per  la  negligenza  dei  suoi  giovani,  sicché  fu  costretto  di  rifarla.  Egli  avrebbe  voluto  finirla 
per  esporla  alla  Promotrice  di  Napoli,  ma  dovè  limitarsi  ad  esporre  I fumi  del  vino. 
Nello  stesso  tempo  inviava  alla  mostra  di  Firenze  una  statuetta,  Alle  nocciuole,  che 
gli  procurò  una  menzione  onorevole. 

L’ avvicinarsi  della  procella  venne  perciò  riservato  per  la  mostra  nazionale  del  1877, 
alla  quale  il  Belliazzi  si  presentò  con  tale  gruppo,  ed  altri  due  importanti  lavori  : Il 

riposo  e L’inverno  nel  bosco.  Questi  lavori  gli  procurarono  vive  parole  di  elogio  da 

Vittorio  Emanuele,  che  comprando  L’ avvicinarsi  della  procella,  ordinò  di  collocarlo  a 
Capodimonte. 

Rappresenta  due  povere  fanciulle  che  camminano  a passi  celeri,  ed  a capo  basso  per 
garantirsi  in  certo  modo  dal  vento  impetuoso,  che  annunzia  la  vicina  tempesta.  La  più 
grande  sostiene  col  braccio  un  fascio  di  piccola  legna,  raccolta  nel  bosco,  e tiene  la  so- 
rellina stretta  per  la  mano.  Le  loro  gonne  sollevate  dal  vento,  ondeggiano  e formansi  a 
mille  pieghe  sulle  gambe.  In  questo  gruppo  la  verità  è studiata  dall’artista  in  modo  ve- 
ramente superiore  ; guardandolo,  par  di  sentire  il  vento  sibilare  alle  orecchie  e lo  scroscio 
dell’acquazzone  colpirci  sul  viso,  tanta  è la  realtà  nella  posa  delle  due  fanciulle,  tanta 
l’esattezza  d’ogni  vestito. 

Ad  esso  non  teneva  degno  riscontro  L’inverno  del  bosco,  che  rappresenta  una 

giovanetta  come  ve  ne  son  tante,  ma  II  riposo,  per  il  quale  ebbe  un  premio  di 

2000  lire.  Raffigura  un  pastorello  che  coricato  per  terra  con  la  testa  appoggiata  ad  un 
tronco  d’  albero,  dorme  saporitamente  senza  curarsi  della  durezza  del  suo  letto.  Tutto  in 
questa  statua  è di  straordinaria  naturalezza,  nulla  che  sposti,  o che  offenda  la  vista.  Guar- 
date in  qual  modo  tiene  la  sua  mazza  fra  le  dita  semiaperte.  E proprio  l’abbandono  del 
sonno.  Osservandolo  par  di  udirne  la  tranquilla  respirazione,  tanto  vera  è la  riproduzione 
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della  bocca,  come  di  rara  esattezza  sono  le  linee  di  un  corpo  vigoroso  e giovane  forte- 
mente sviluppato. 

A mio  credere.  Il  riposo  e L’ avvicinarsi  della  procella  sono  i migliori  lavori  del 
Belliazzi,  e parmi  che  tale  sia  pure  l’opinione  di  lui,  giacché  egli,  dopo  Napoli,  inviò  alla 
mostra  di  Parigi  del  1878  lo  stesso  Riposo  in  marmo,  per  cui  ottenne  il  premio  della  me- 
daglia d’oro.  Lo  riespose  a Monaco  di  Baviera  riportandone  altra  medaglia  d’oro,  ed  ancora 
all’Esposizione  di  Torino  1880. 

Dovunque  questa  statua  riscosse  il  plauso  generale  ; a Monaco  fu  moltissimo  ammirata 
e gli  scultori  tedeschi  riconobbero  di  buona  grazia  che  in  essa  tutto  era  bello  e molto  vi 
si  trovava  da  imitare.  Ciò  non  ostante,  per  una  strana  fatalità,  questa  statua  tanto  lodata  e 
tre  volte  premiata,  non  ha  trovato  mai  un  acquirente. 

Sebbene  , mentre  preparavasi  per  la  mostra  di  Parigi , avesse  la  disgrazia  di  per- 
dere il  padrigno  e di  doversi  occupare  della  madre  e della  sorella  gravemente  ammalata, 
pure,  oltre  II  riposo , vi  espose  un  busto  in  pietra  del  Vesuvio,  intitolato  : Un  ora  d’ozio, 
ed  un  piccolo  gruppo  in  terracotta,  La  pioggia.  Questo  rappresenta  due  poveri  fanciulli 
che  avvolti  nei  mantelli  e stretti  uno  all’altro  cercano  garantirsi  dalla  pioggia.  È un  gra- 
zioso gruppo,  indicatissimo  per  ornare  un  salone  ed  anche  il  boudoir  d’  una  signora. 

Il  busto  poi  è la  testa  di  un  marinaio  con  un  mozzicone  di  sigaro  fra  le  labbra.  In 
quest’ Ora  d'ozio  ogni  linea,  ogni  colpo  di  scalpello  ha  la  sua  ragione  d’essere,  nulla  di 
stentato,  di  affettato  ; in  quel  volto  espressivo  si  legge  tutto  il  contento  di  un  uomo,  che 
costretto  a lavorare  l’ intero  giorno,  trova  un’ora  sola  per  oziare. 

Di  egual  forza  è un  busto  colossale  di  Vittorio  Emanuele  II,  eseguito  per  la  Reggia 
di  Capodimonte.  La  rassomiglianza  è perfetta  ed  i particolari  sono  molto  curati;  la  barba, 
le  decorazioni  cavalleresche,  la  pelliccia,  i cordoni  dell’uniforme,  financo  i bottoni  sono  di 
rara  perfezione  e dimostrano  come  il  Belliazzi  sappia  accoppiare  la  pazienza  all’intelligenza. 

Altri  pregevoli  lavori  suoi  sono  il  Piccolo  mandriano,  che  ha  il  torto  di  non  uscire 
dalla  solita  scultura  ; Vanarella , una  bambina  del  popolo  come  se  ne  vedono  tutti  i 
giorni,  che  indossato  lo  strascico  della  mamma  si  guarda  con  soddisfazione  e compiacenza. 
Una  tirata  d’orecchio.  L'accidia,  Un  figlio  del  popolo,  ed  una  Primavera. 

Quest’ ultima  è raffigurata  da  un  pastore  degli  Appennini,  che  l’artista  ha  saputo  ri- 
trarre alla  perfezione  con  la  terracotta.  In  questa  statua  vi  è vita  ed  anima,  però  io  du- 
bito molto  che  riprodotta  in  marmo  possa  conservare  la  stessa  morbidezza  di  linee  ; seb- 
bene nella  fisonomia  vi  sia  del  grottesco,  pure  si  è costretti  ad  ammirare  quel  pastore, 
perchè  è la  verità.  Egli  suona  un  piffero,  e la  contrazione  dei  muscoli,  il  moto  delle 
labbra,  delle  dita,  gli  sforzi  per  soffiare  nel  suo  strumento  sono  benissimo  riprodotti. 

All’Esposizione  di  Torino,  Belliazzi  ebbe  torto  di  presentarsi  con  opere  già  note;  la 
sola  novità  fu  una  statuetta  in  gesso  II  venditore  di  polli.  L’attitudine  è buona  e pia- 
cevole, vi  si  vede  come  sia  stato  eseguito  da  mano  abile,  ma  non  era  da  tanto  da  riva- 
leggiare con  le  altre  sculture  di  cui  era  ricca  quella  mostra. 


RAFFAELE  RELLIAZZI. 


313 


Gli  ultimi  lavori  del  nostro  artista  sono  un  Rigido  Marzo  esposto  alla  Promotrice  napo- 
letana quest’anno,  e È la  vergogna  inutile  ove  la  colpa  è ignota,  esposta  alla  mostra 
di  Milano.  Nel  primo  (statuetta  in  bronzo  , metà  del  vero)  è espresso  un  contadino  che 
tutto  avvolto  nel  pastrano,  stringe  le  braccia  al  corpo,  come  per  darsi  calore  e si  frega  le 
irrigidite  mani,  nasconde  il  volto,  quasi  che  volesse  sottrarlo  al  freddo  che  spira  nell’aria. 
E semplice  nelle  linee,  ma  dimostra  come  le  intemperie  abbiano  impressionato  molto  il 
Belliazzi,  perchè  egli  ne  ha  fatto  troppo  spesso  l’estrinsecazione  del  suo  concetto  artistico. 

Nel  Rigido  Marzo  l’appiombo  dell’uomo  è troppo  dritto,  si  direbbe  che  il  freddo  l’ab- 
bia già  immobilizzato  nelle  reni  : ciò  può  essere  nel  pensiero  dell’autore,  come  può  anche 
essere  che  sia  stata  una  necessità  d’equilibrio. 

La  nota  artistica  dominante  del  Belliazzi,  è il  sentimentalismo.  Egli  è stato  ed  è uno 
dei  nostri  artisti  più  produttori,  ma  disgraziatamente  panni  che  tutti  i suoi  lavori  ab- 
biano un  non  so  che  di  rassomiglianza  fra  loro  ; non  nell’esecuzione,  perchè  figli  dello 
stesso  padre,  ma  nel  concetto,  perchè  figli  della  stessa  idea.  Io  sarò  ben  lieta,  se  vedrò 
uscir  dal  suo  cervello,  quasi  nuova  Minerva,  un’opera  d’arte  scultoria,  che  non  ricordi  più 
anormalità  atmosferiche,  o che  non  serva  a popolare  gli  studi  di  ricchi  avvocati  ed  i sa- 
loni di  donne  alla  moda. 


Apie. 


il 


- 

> 

. 


EMILIO  FRANCESCHI 


Nato  in  Firenze  nel  1842  da  parenti  molto  poveri  e che  non  avevano  i mezzi  di 
farlo  educare  a seconda  dei  loro  desideri,  fu  mandato  al  collegio  Fortiguerri  di  Pistoia, 
ove  imparò  pochissimo  ; fu  solo  col  tempo  e mercè  sforzi  inauditi  che  potè  diventare  ciò 
che  è oggi.  Il  povero  figlio  del  popolo  ha  saputo  farsi  strada,  vincere  tutti  gli  ostacoli 
e l’uomo  intelligente  e colto,  che  ora  è veramente  un  ornamento  della  società,  può  dire 
con  orgoglio  : ciò  che  sono  lo  debbo  a me  solo.  Franceschi  è ciò  che  gli  americani  di- 
cono con  tanta  giustezza  : a self  made  man. 

Uscito  di  collegio,  frequentò  la  scuola  di  disegno  dell’Istituto  di  belle  arti  a Firenze, 
e più  tardi  divenne  l’allievo  di  Pietro  Cheioni,  quel  grande  intagliatore  in  legno,  fioren- 
rentino,  che  morì  nel  1868,  compianto  da  tutti  quelli  che  lo  conobbero,  e sopratutto  dai 
suoi  scolari.  Sotto  una  tanta  guida,  Franceschi  fece  le  sue  prime  prove  e potè  compiere 
studi  seri  e fondamentali.  Di  natura  riconoscente  , fa  veramente  piacere  il  vedere  come 
onora  la  memoria  del  suo  maestro.  Cheioni  fu  l’amico  di  Morelli  e di  Altamura,  che  sep- 
pero così  bene  apprezzare  la  sua  valentia. 

Franceschi  fu  costretto  d’ interrompere  i suoi  studi,  perchè  il  bisogno  di  campar  la 
vita  l’obbligò  a cercar  del  lavoro. 

Due  belle  copie  in  legno  dei  supporti  di  un  balcone  di  casa  Fenzi,  furono  eseguite  dal 
giovane  artista  che  contava  appena  diciassett’anni,  e quei  due  diavoli  furono  la  rivelazione 
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del  suo  talento.  Il  principe  della  Rocca  ne  fece  acquisto , e gli  offrì  di  lavorare  per  lui 
aiutandolo  dei  suoi  consigli.  Accettò  il  Franceschi  ed  intagliò  per  lui  gran  copia  di  mobili 
nel  più  puro  stile  del  XVI  secolo,  che  anch’oggi  vengono  ammirati  dai  più  valenti  artisti. 
Un  caminetto  specialmente,  e due  grandi  cornici  per  specchi,  sono  considerati  quali  capo- 
lavori. Lavorò  per  più  di  due  anni , per  così  dire,  sotto  i miei  occhi , e nessuno  fu  in 
grado  di  apprezzare  meglio  di  me  il  progresso  del  suo  sviluppo  artistico.  Con  che  cura  e 
con  quanto  amore  scolpiva  le  statuette  destinate  ad  ornare  un  grande  armadio!  Tutti  pre- 
sagivano in  questo  giovane  talento  la  stoffa  di  un  buon  scultore,  purché  non  gli  venisse 
meno  la  forza  e la  perseveranza  di  volere. 

Ed  egli  seppe  volere.  Nel  1869  venne  in  Napoli  e fattosi  socio  in  una  gran  fabbrica 
di  mobili,  divenne  ben  presto  Lamico  degli  artisti  e delle  famiglie  napoletane,  che  sep- 
pero apprezzarne  il  valore.  A tempo  perduto,  e n’ebbe  pochissimo,  scolpiva  in  marmo,  e 
modellava  a seconda  delle  sue  ispirazioni,  perchè  ha  sempre  studiato  solo  e senza  nes- 
suna guida.  Solamente  è certo,  e lo  dice  egli  stesso  con  orgoglio,  che  il  frequentare 
lo  studio  del  Morelli  gli  ha  giovato  moltissimo.  Franceschi  mi  diceva  un  giorno:  « Quanti 
« siamo  artisti  in  Napoli,  grandi  e piccini,  dobbiamo  tutto  a quest’ uomo,  ma  nessuno 
« ne  conviene.  » 

Malgrado  il  suo  amore  per  la  scultura  in  marmo  è obbligato  ad  impiegare  la  più  gran 
parte  del  giorno  nella  direzione  del  suo  stabilimento  industriale,  che  è uno  dei  più  rino- 
mati d’ Italia.  I mobili  che  escono  dalla  sua  officina  hanno  tutti  un  profumo  artistico , e 
serbano  esattamente  lo  stile  del  secolo  che  debbono  rappresentare.  Se  egli  potesse  darsi 
interamente  alla  scultura,  conterebbe  ben  presto  fra  le  nostre  celebrità  ; ma  la  sua  indu- 
stria lo  fa  vivere,  e d’altronde  non  può  nè  vuole  abbandonare  i suoi  numerosi  operai,  che 
forse  senza  di  lui  non  saprebbero  più  lavorare.  Dirige  tutto  personalmente,  ed  è Lamina 
del  suo  opificio.  Franceschi  è prova  vivente,  che  l’arte  può  maritarsi  all’industria,  e 
conformarsi  alle  esigenze  dei  tempi  nostri  senza  perdere  d’importanza  nè  di  valore.  Ne 
fan  fede  i bei  mobili  che  adornano  l’appartamento  del  cav.  Benedetto  Maglione,  e so- 
pratutto quelli  bellissimi  della  sala  di  musica.  Il  comm.  Vonwiller , lo  stesso  felice  pos- 
sessore della  pregevolissima  collezione  di  quadri  che  tutti  ammiriamo,  ha  gran  copia  di 
mobili  usciti  dallo  stabilimento  del  Franceschi.  I suoi  intagli  furono  premiati  all’  esposi- 
zione di  Londra  del  1862,  ed  a quella  di  Parigi  del  1867. 

Un’altra  occupazione  che  lo  priva  di  tempo  è la  direzione  a lui  affidata  da  gran  tempo 
delle  scuole  di  disegno,  di  ornato  modellato  e d’ intaglio  nell’  istituto  Casanova  della  no- 
stra città. 

È opera  del  Franceschi  la  parte  di  ornati  della  culla  del  principe  di  Napoli,  che  rap- 
presenta i prodotti  del  mare,  e che  fu  eseguita  con  ammirevole  precisione.  Egli  deve  pure 
a Morelli  questa  nuova  distinzione,  perchè  fu  lui  che  ne  fece  il  disegno,  e scelse  gli 
artisti  destinati  ad  eseguire  ciò  che  egli  aveva  immaginato. 

È opera  del  Franceschi  la  base  della  statua  eseguita  da  Achille  D’Orsi  pel  monumento 
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di  Salvator  Rosa,  ed  il  suo  modello  tuttora  conservasi  in  una  sala  del  nostro  Istituto  di 
Belle  Arti.  Mi  piace  pure  rammentare  una  fioraia  in  legno  intagliato  di  proprietà  del 
signor  Cilento,  e che  distinguesi  per  la  sua  graziosa  eleganza. 

Nel  1873  fu  nominato  professore  onorario  dell’Istituto  di  Belle  Arti  a Napoli,  e nello 


stesso  anno  mandò  alla  grande  Esposizione  di  Vienna  la  statua:  li  Menestrello , che  incon- 
trò la  generale  approvazione  del  pubblico.  Nel  1877  espose  a Napoli  un’altra  statua,  in 
marmo  : Opimia , che  fu  subito  comprata  dal  Re  Vittorio  Emanuele , il  quale  nominollo 
pure  di  motu  proprio  cavaliere  de’Ss.  Maurizio  e Lazzaro.  In  questa  statua,  di  grandezza 
naturale  , noi  ammiriamo  la  nobile  espressione  della  figura  , la  larghezza  dello  stile  e la 
buona  esecuzione. 
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Il  Panni  fu  pure  molto  ammirato  , come  anche  la  Guida  araba  in  bronzo  , ora  di 
proprietà  del  comm.  Vonwiller.  A quella  stessa  esposizione  ottenne  il  gran  diploma  di 
merito  per  i suoi  lavori  in  legno  scolpito. 

Franceschi  è felicissimo  nel  cogliere  la  rassomiglianza,  e quanti  conobbero  la  graziosa 
figlia  della  signora  Cilento  possono  ammirare  la  bella  testa  della  povera  estinta  nello  studio 
del  nostro  artista. 

Alla  mostra  di  Torino  (1880)  espose  una  statua  in  marmo  di  grandezza  naturale, 
Eulalia , martire  cristiana  dell’età  appena  di  14  o 15  anni.  Quest’opera  è condotta  con 
gran  delicatezza,  e congiunge  tutte  le  finezze  plastiche  ad  una  espressione  poetica  e na- 
turalissima. La  giovine  vergine  non  sente  i dolori  fisici  del  suo  supplizio  ; la  certezza 
d’una  vita  migliore  illumina  i suoi  tratti  anche  negli  ultimi  istanti  della  sua  terrestre 
esistenza.  Guardando  quella  giovinetta  nelle  convulsioni  dell’agonia,  e torturata  dalle  corde, 
che  la  tengono  avvinta  alla  croce,  ci  sentiamo  commossi  nè  possiamo  a meno  di  pensare 
agli  spasimi  atroci  che  dovè  sopportare  la  martire  santa.  — Questa  statua  fu  comprata 
dal  municipio  di  Torino  pel  suo  Museo  Civico. 

Franceschi  è ora  occupato  a scolpire  una  Mater  dolorosa , la  cui  espressione  è bel- 
lissima. Speriamo  che  il  marmo  saprà  mantenerci  tutta  la  finezza  di  quei  tratti  e che 
questa  statua  farà  progredire  di  un  altro  passo  il  suo  autore  nella  via  della  gloria. 


ACHILLE  D’ORSI 


Diogene  cercava  inutilmente  un  uomo,  io,  più  fortunata,  l’ho  trovato:  Achille  d’Orsi, 
uomo  cospicuo  sotto  tutti  i rapporti.  Al  solo  entrare  nel  suo  studio  si  sente  che  non  è 
di  quelli  artisti  transigenti  con  le  esigenze  del  tempo  e col  gusto  corrotto  del  secolo  , 
ma  che  ci  troviamo  invece  dinanzi  le  opere  d’uno  scultore  straordinario  e di  un  profondo 
pensatore.  Egli  si  è dedicato  allo  studio  del  vero  , e delle  più  minute  particolarità  del 
corpo  umano,  nè  vi  è mezzo  di  farnelo  uscire;  non  calca  la  via  del  volgare. 

È napolitano,  tuttora  giovine  (nacque  nel  1848),  e prima  di  dedicarsi  alla  scultura 
fece  studi  profondi,  specialmente  in  letteratura.  BeH’uomo,  piuttosto  piccolo,  molto  serio, 
ma  franco  e scevro  di  qualunque  pretensione  ; si  potrebbe  credere,  che  ignora  quasi  l’alto 
posto  che  occupa  nell’arte. 

Chi  non  lo  conosce,  o lo  conosce  solo  superficialmente,  non  può  farsi  un’idea  adeguata 
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del  suo  merito,  e dei  suoi  sentimenti,  perchè  agli  estranei  od  a quelli  che  vede  per  la 
prima  volta  non  risponde  che  per  monosillabi  e si  sarebbe  quasi  tentati  a prenderlo  per 
uno  di  quelli  artisti  capricciosi,  come  tanti  altri,  i quali  non  credono  che  franchi  la  spesa 
di  esplicarsi  largamente  sopra  un’idea  concepita  e digià  eseguita  ; ma  toccate  ad  un  sog- 
getto che  interessi  l’artista,  e l’uomo  serio  e silenzioso  si  trasforma.  Il  suo  sguardo  vel- 
lutato si  anima,  e spiegando  e discutendo  ciò  che  sente,  un  velo  cade  dai  suoi  occhi  e vedi 
dardeggiarne  la  pupilla.  Anche  il  suo  aspetto  prende  tutt’altra  espressione;  le  sue  gote 
si  coprono  di  un  più  vivo  colorito , e la  voce  , bassa  e velata  , si  eleva  pura  chiara  e 
persuasiva  come  il  crescendo  di  un  organo.  Il  suo  linguaggio  parla  al  cuore  , e vi  fa 
vibrare  le  più  ascose  fibre  dell’anima.  Non  vi  sembra  quasi  più  piccolo  , per  così  dire , 
e’  va  crescendo  a vista  d’occhio  e come  un  profeta  o un  apostolo  ha  una  maniera  tutta 
sua  per  spiegarvi  un  sentimento  , o difendere  un’  idea , e si  è costretti  ad  ascoltarlo  in 
silenzio. 

E stato  riserbato  al  D’  Orsi  di  manifestarci  la  scultura  sotto  un  nuovo  aspetto  : non 
vuol  lusingare  lo  sguardo,  mettendogli  dinanzi  la  bellezza  muliebre,  e quantunque  sappia 
che  non  abbondano  i veri  conoscitori  dell’arte,  non  vuol  fare  delle  statue  che  parlino  ai 
sensi,  ed  alla  nostra  immaginazione  in  una  maniera  materiale  , bensì  riprodurre  ciò  che 
sente,  e come  meglio  gli  talenta.  Si  accusa  D’  Orsi  di  riprodurre  il  brutto  piuttosto  che 
il  bello,  ma  egli  ha  voluto  operare  una  reazione,  perchè  la  scoltura  moderna  è divenuta 
troppo  effeminata;  ha  voluto  fare  un  paradosso  e dimostrare  che  la  bruttezza  può  essere 
bella.  In  tutte  le  esposizioni  non  vediamo  altro  che  pupattole  di  zucchero,  qualche  baia- 
dera, qualche  mamma  col  suo  bimbo,  qualche  bambina  con  1’  augellino  o col  cane,  infine 
nient’altro  che  ninnoli , che  ci  fanno  esclamare  : « Come  è grazioso  ! » ma  che  si  di- 
menticano anche  prima  di  uscire  dalla  sala. 

Si  è molto  criticato  il  soggetto  dei  Parassiti ; se  a torto  o a ragione,  non  saprei  dire. 
Al  tempo  dell’Esposizione  di  Parigi,  ho  visto  sempre  far  calca  intorno  a quel  gruppo , e 
gli  artisti  francesi  lo  guardavano  con  ammirazione  e rispetto.  Il  tuono  stesso  caratterizza 
l’opera;  quel  colorito  fangoso,  che  il  D’Orsi  vi  ha  dato,  ci  mostra  abbastanza  il  suo  dis- 
gusto per  quella  specie  di  gente.  Ha  voluto  riprodurre  qualche  cosa  di  Roma  sotto  tut- 
t’altro  aspetto  che  quei  soggetti  frivoli  che  adornano  i saloni,  e le  esposizioni. 

Il  bello  ed  il  brutto  sono  cose  relative,  e puossi  bene  esprimere  la  bellezza  per  altri 
mezzi  che  sotto  forme  liscie  e molli;  havvi  la  bellezza  dell’anima. 

I Parassiti  non  sono  più  una  scultura,  ma  un  quadro,  una  storia,  un  rimprovero.  È 
un  soggetto  imponente , ed  è stato  mestieri  di  una  vera  ispirazione  per  creare  quei  due 
tipi  che  rappresentano  sì  perfettamente  l’idea  dell’artista.  È un  ricordo  alla  gioventù,  al- 
l’umanità di  non  poltrire  nell’ozio,  di  non  vivere  solamente  per  vivere  ; è un  avviso  al- 
l’uomo che  per  lui  il  lavoro  è obbligo  e vergogna  il  vivere  alle  spalle  altrui. 

Questo  gruppo  è veramente  originale,  respira  la  verità  fin  nei  più  minuti  particolari, 
e spiacemi  che  non  sia  riprodotto  in  bronzo  per  mostrare  ai  nostri  tardi  nepoti  ciò  che 
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ha  saputo  creare  un  artista  del  XIX  secolo.  Il  gesso  è stato  comprato  per  la  galleria 
di  Capodimonte,  dove  bisogna  andare  per  ammirarlo. 

Proximus  tuus.  Guardando  questo  lavoro,  di  cui  tanto  si  è parlato  e scritto,  gli  rim- 
proverai la  sua  tendenza  rivoluzionaria. 

— Avete  voluto  toccare,  gli  dicevo,  la  piaga  universale  dell’umanità;  avete  voluto 
metterci  innanzi  agli  occhi  un  rimprovero  vivente  , difendere  la  causa  del  proletario  e 


sopratutto  del  contadino  che  si  logora,  si  consuma  a prò  di  chi  non  ha  bisogno,  e che 
altro  non  fa  che  godersi  la  vita  ; ma  potrete  voi  migliorare  la  sorte  del  proletario  ? 

— No,  mi  rispose  egli,  e vi  accerto  che  nessun  pensiero  di  socialismo  o di  rivoluzione 
ha  traversato  il  mio  spirito  durante  la  creazione  di  questo  gruppo.  Se  han  voluto  attri- 
buirmi altre  idee,  è stato  molto  ingiustamente. 

Proximus  tuus , è però  l’ ultimo  limite  della  perfezione.  Guardate  quel  conta- 
tadino  , sopraffatto  dalla  stanchezza  ; la  sua  bocca  socchiusa  pare  dirci  : « Sono  proprio 
affranto!  » 

Arte. 
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Fortunatamente  il  lavoratore  di  campi  non  ha  la  coscienza  del  vero  suo  stato.  Parla- 
tegli pure  di  progresso,  dei  suoi  diritti , d’ istruzione,  d’  un  governo  costituzionale,  e vi 
guarderà  con  occhio  stupido  e senza  nessun  interesse.  Egli  non  si  rivolta  contro  il  dispo- 
tismo, la  forza  e l’ingiustizia,  perchè  non  ne  capisce  niente  , e se  il  suo  confessore  — 
i contadini  sono  oltremodo  credenti  — gli  dice  che  così  la  deve  andare  , che  bisogna 
lavorare  pel  padrone,  pagare  le  imposte  dirette,  quando  possiede  un  pezzetto  di  terra,  e 
le  indirette  sui  viveri,  quando  ha  di  che  comperarli,  abbassa  la  testa  e dice:  sia  fatta  la 
volontà  del  Signore  ! 

11  D’Orsi  ci  ha  messo  sotto  gli  occhi  uno  di  questi  disgraziati,  vittima  della  condizione 
in  cui  è nato,  e la  figura  di  quell’uomo  ci  racconta  l’istoria  del  nostro  prossimo  che  soffre. 
Ci  fa  sentire  la  pena  dell’  uomo  che  combatte  con  la  terra  per  istrapparle  i suoi  doni, 
e leggiamo  sul  volto  dell’  infelice  che  le  forze  gli  vengono  meno  per  continuare  il  suo 
lavoro,  e vi  cogliamo  questa  tristissima  idea:  « Se  io  muoio  chi  penserà  a mia  moglie 
ed  ai  figli  miei?  » L’amore  della  famiglia  è innato  fra  i proletari,  e quantunque  si  ac- 
coppino quasi  come  animali,  pure  hanno  un  immenso  amore  per  la  loro  progenitura.  Quel 
collo  disseccato,  cui  risponde  la  magrezza  di  tutti  i membri , ci  mostra  la  mancanza  di 
nutrimento  ; e il  D’Orsi  ha  fatto  un  capolavoro  con  quell’espressione  del  volto  e quel  movi- 
movimento  del  corpo  inimitabile.  Come  è naturale  quella  rozza  camicia  che  ci  lascia  ve- 
dere un  petto  stretto  e sparuto,  quelle  grosse  scarpe  ove  si  contano  i chiodi,  e quei  na- 
stri con  cui  sono  allacciate.  L’  artista  non  ha  sdegnato  di  occuparsi  delle  minime  parti- 
colarità; gli  accessori  stessi  non  sono  sbozzati,  ma  di  una  finitezza  scrupolosa. 

Proximus  tuus  è un  libro  aperto,  in  cui  son  delineate  con  esattezza  scrupolosa  tutte 
le  miserie  della  classe  più  diseredata  della  società,  e posso  assicurare,  che  l’impulso  primo 
sentito  dall’autore  è stato  assolutamente  il  sentimento  umanitario,  sentimento  vasto,  gene- 
rale , appartenente  a tutti  i popoli  ed  a tutti  i tempi.  Ma  i critici  gli  hanno  attribuito 
idee  politiche,  rivoluzionarie,  che  il  D’Orsi  non  ha  mai  sognato.  Di  ciò  son  tanto  certa 
da  poter  quasi  affermare  che  il  D’Orsi  con  la  sua  tempra  riflessiva,  profonda  ed  ingenua 
nel  tempo  stesso  avrebbe  probabilmente  messo  fuori  il  suo  Proximus  tuus  anche  sotto 
un  dominio  dispotico.  Senza  dubbio,  in  questo  caso,  ei  sarebbe  stato  accusato  di  cospira- 
zione ; ma  quale  artista  nasconde  oggi  i fatti  del  suo  tempo,  quando  questi  divengono  il 
sogno  della  sua  fantasia  e il  pungolo  del  suo  tormento  continuo?  E perchè  occultarli? 

Sua  Maestà  il  Re,  impressionato  vivamente,  si  fermò  a lungo  innanzi  a questa  statua 
e rivolse  parole  incoraggiantissime  e lusinghiere  all’autore.  Poi  fermandosi  innanzi  al- 
l’altra A Posilipo  ne  fu  talmente  entusiasmato,  che  volle  farne  l’acquisto.  Questa  statua 
rappresenta  un  garzoncello  napolitano,  quasi  nudo,  come  se  ne  incontrano  ad  ogni  passo 
sulla  spiaggia.  Ha  a sè  dinanzi  una  cesta  ove  nasconde  il  suo  bottino.  Vi  caccia  una 
mano  ed  un  gambero  marino  gli  morde  con  poco  garbo  le  dita,  sicché  vediamo  il  senso 
del  dolore  riprodotto  egregiamente  sulla  sua  figura.  Vuol  ritirare  la  mano  , ma  pare  che 
noi  possa.  Ha  il  dorso  ricurvo  , è inchinato  sul  davanti  e quasi  accovacciato.  Le  carni , 
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i muscoli,  la  nuca,  tutto  è vita  ; e monna  natura  par  che  abbia  confidato  al  D’Orsi  il  se- 
greto di  imitarla.  Vi  assicuro  che  un  seguace  d’Esculapio  potrebbe  studiare  anatomia  su 
quel  gruppo. 

Ne  è a credersi  che  il  D’Orsi  non  sappia  fare  delle  cose  graziose:  i suoi  Venditori 
di  frutta  sono  due  simpatiche  statuette  , create  espressamente  per  1’  abbigliatolo  d’  una 
bella  signora. 

La  vecchia  sulla  fossa,  ha  il  capo  inclinato,  e vinta  dal  dolore  si  è assopita.  Guar- 
dandola fissamente,  pare  che  la  testa  tentenni. 

Il  busto  dell’illustre  professore  Tommasi  è una  vera  meraviglia;  l’espressione  intel- 
ligente del  suo  viso,  la  sua  bontà,  il  suo  sorriso  affabile,  vi  son  fotografati , e gli  occhi 
si  bagnano  di  lagrime  pensando,  che  questo  caro  amico,  il  benefattore  dei  poveri,  soffre 
da  anni  atroci  dolori,  e che,  malgrado  la  sua  scienza , ha  dichiarato  egli  stesso  che  la 
sua  malattia  è incurabile. 

Un  bassorilievo  della  Marchesa  di  Bugnano,  figura  di  donna  dabbene,  tipo  inglese,  fu 
eseguito  da  un  ritratto. 

Se  volessi  descrivere  quanto  ho  visto,  potrei  riempire  ancor  altre  pagine,  ma  non  par- 
lerò che  del  Chierico  coscritto  , ove  il  D’  Orsi  mostra  il  suo  talento  sotto  un  altro 
aspetto,  quello  dell’ironia. 

Il  Chierico  coscritto  ha  la  testa  abbassata  e sembra  che  con  rassegnazione  si  sotto- 
metta al  divino  volere!  È una  graziosa  statuetta,  tanto  per  la  idea,  che  per  la  esecuzione. 

Il  D’Orsi  sta  abbozzando  la  testa  di  una  popolana  sorprendente  di  vivacità  e di  natu- 
ralezza ; le  pieghe  stesse  di  un  fazzoletto,  che  porta  sul  capo,  sono  così  vere,  che  si 
potrebbe  credere  che  un  drappo  sia  gettato  sull’argilla.  11  modello  è un  poco  idealizzato, 
rappresenta  una  bella  donna  di  nobili  forme  , degne  di  una  greca  o di  una  romana  dei 
secoli  scorsi. 

Un  altro  lavoro  del  D’Orsi  è V Usignuolo,  che  esposto  nella  recente  mostra  artistica 
umoristica  di  Genova  , procurò  al  distinto  autore  il  premio  d’  una  medaglia  d’  oro.  È 
una  statuetta  di  bronzo  alta  appena  60  centimetri  ; rappresenta  un  uomo  nell’atto  di 
soffiare  con  tutta  la  forza  dei  suoi  polmoni  in  un  bombardone , e trarre  daH’istrumento 
qualche  suono  tutt’altro  che  armonioso.  Le  sue  note  vorrebbero  essere  piene  d’amore  e 
ciò  si  vede  chiaramente,  ma....  Il  suo  abbigliamento  è così  attillato  da  rivelare  in  chi 
l’indossa  le  pretensioni  di  un  innamorato  puro  sangue.  Il  cappello,  forse  dieci  anni  prima 
era  un  gibus , oggi  n’è  la  sola  carcassa. 

La  marsina  poi  è aggiustata  con  tale  eleganza  ed  accuratezza  da  far  vedere  il  nudo 
dalla  clavicola  all’ombelico. 

Due  ciabatte  che  fanno  versacci  da  ogni  parte,  completano  l’esteriore  del  nostro  Lin- 
doro.  E scarno,  sparuto,  affamato....  tuttavia  soffia,  soffia  fino  a scoppiare!  Forza  dell’amore! 

E il  canto  più  poetico,  più  innamorato  della  primavera;  ecco  perchè  il  D’Orsi  l’ha 
chiamato  l 'usignuolo. 


324 


ACHILLE  D’ORSI. 


In  questa  statua  la  finezza  di  esecuzione,  la  precisione  dei  particolari,  s’unisce  pure  ad 
una  profondità  di  concetto  che  si  direbbe  affatto  nascosta  daU’umorismo  artistico. 

Da  ultimo  non  tralascerò  di  rammentare  la  testa  di  mannaro , bellissimo  bronzo 
esposto  a Milano  nel  1878,  e che  ebbe  gran  voga.  Ottenne  il  premio,  e fu  comperato  per 
la  Galleria  di  Brera.  L’  artista , pare  che  abbia  voluto  rappresentare  la  forza  popolare 
in  tutta  la  sua  energia.  Questo  tipo  può  servire  di  contrapposto  a quello  del  Proximus 
tuus , che  è la  personificazione  sintetica  d’ogni  sofferenza,  d’ogni  abbiezione,  d’ogni  iso- 
lamento umano;  onde  pare  che  per  lui  le  armonie  dello  spazio  non  s’accordino  che  per 
vibrare  continuamente  la  sentenza  terribile  : Tu,  uomo,  faticherai  con  gran  sudore  ! 


Giovanbattista  Amendola. 


,1.  I 
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Figlio  di  Michele  e di  Rosa  Correale,  nacque  il  18  di  gennaio  1848,  in  Episcopio, 
frazione  del  comune  di  Sarno,  provincia  di  Salerno.  I suoi  genitori  sostenevano  la  fami- 
glinola, composta  di  sette  figli,  col  ricavo  del  loro  lavoro  cotidiano,  ch’era  quello  del  mu- 
gnaio, e con  un  piccolo  commercio  di  derrate.  La  madre,  malgrado  la  modesta  sua  condi- 
zione, avea  delle  ispirazioni  artistiche  ed  una  certa  ammirazione  per  tutto  ciò  ch’è  bello  ; 
vedendo  che  uno  dei  suoi  figli  aveva  una  tendenza  pel  disegno  lineare,  lo  incoraggiava  a 
seguitare  la  sua  naturale  disposizione.  Ciò  fu  cagione  che  il  piccolo  Amendola  all’  età  di 
sei  anni  facesse  dei  disegni  su  carta,  su  muri  e dappertutto.  Si  occupava  anche  a mo- 
dellare figurine  di  cera,  le  quali  la  madre  con  orgoglio  faceva  vedere  a coloro  che  an- 
davano alla  sua  bottega. 

Nell’età  di  nove  anni  modellò  un  San  Michele  in  cera,  che  destò  l’ammirazione  della 
gente  del  paese;  ed  un  giorno  il  medico  della  città,  che  venne  alla  bottega  per  osservare 
un  fratello  infermo  di  Giovanbattista,  vedendo  il  costui  lavoretto,  consigliò  il  mugnaio 
a mandare  alla  scuola  di  disegno  il  figliuolo. 

Nel  comune  di  Sarno  viveva  allora  un  artefice,  Giovanni  d’Ancora,  ed  a costui  venne 
affidato  il  giovanetto,  per  ammaestrarlo  nel  disegno  , coll’  offerta  di  cinque  lire  al  mese  , 
intanto  che  un  francescano  gl’insegnava  i principii  della  grammatica  latina  e italiana. 

L’insufficienza  delle  lezioni  dell’  Ancora  lo  persuasero  di  poi  a passare  alla  scuola  di 
un  altro  pittore  , don  Nicola  Desiderio.  E qui  attese  al  disegno  pochi  mesi , perchè  gli 
amici  del  padre  lo  consigliavano  a mandarlo  come  alunno  esterno  nel  collegio  Milone  in 
Sarno. 

Il  giovane  Amendola  in  questi  cangiamenti  di  scuola  poco  profitto  aveva  fatto,  tanto 
più  ch’egli  andava  girovagando  per  le  vie  e poco  assisteva  alle  lezioni  del  collegio.  Aveva 
dieci  anni  compiuti , quando  un  bel  giorno  abbandonò  il  collegio  Milone  e tornò  alla 
casa  paterna.  Abitava  allora  in  Sarno  un  meccanico  abruzzese , chiamato  Spadaccino , il 
quale  lavorava  armi  da  fuoco  e da  taglio  e faceva  pure  il  fabbroferraio. 
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Nelle  ore  di  riposo  lo  Spadaccino  si  divertiva  ad  intagliare  in  legno  un  Cristo  croci- 
fisso, che  teneva  esposto  nella  sua  bottega.  Quel  lavoro  attraeva  in  modo  l’ammirazione 
dell’Amendola  che  volle  darsi  allo  studio  dell’arte  esercitata  dall’armaiuolo.  Egli  voleva  ad 
ad  ogni  costo  conoscere  i secreti  della  maniera  di  scolpire  in  legno  ; ma  non  potè  ve- 
dere che  poche  cose,  perchè  Spadaccino,  cattivo  arnese,  cessò  dall’  intaglio  e si  limitò  a 
fare  il  chiavettiere  ed  ebbe  pure  a mischiarsi  con  la  polizia.  Il  giovinetto  Amendola  non 
avrebbe  guadagnato  da  questi  esempi  senza  l’ ingenita  onestà  della  sua  indole.  Ma  altri 
casi  e la  vivace  fantasia  chiamaronlo  in  altro  campo.  Correndo  allora  il  1860  coi  suoi 
memorabili  avvenimenti,  fuggì  dalla  casa  paterna  in  compagnia  di  altri  ragazzi  della  sua  età 
per  recarsi  a Nocera  e quindi  arruolarsi  tra  i Garibaldini.  I capitani  ebbero  però  difficoltà 
di  accettare  questi  fanciulli,  tra  cui  l’Amendola  era  il  più  avanzato,  e non  avea  che  do- 
dici anni  ; ma  essendo  egli  di  statura  alta  e di  complessione  forte  e dimostrando  di  saper 
maneggiare  un  fucile  e conoscerne  il  meccanismo,  fu  iscritto  come  soldato. 

Al  primo  momento  della  sua  fuga  i genitori  si  mostraron  desolati  non  sapendo  che 
fosse  avvenuto  di  lui.  I piccoli  bricconi  che  non  erano  stati  accettati  tra  i volontari]',  ri- 
tornarono al  villaggio  e celarono  il  luogo  di  dimora  del  loro  compagno.  Il  padre  si  pose 
sulle  sue  tracce  e con  difficoltà  riuscì  trovarlo.  Un  giorno  mentre  egli  dormiva  sulla  pa- 
glia della  caserma  di  Nocera,  s’intese  scuotere  fortemente  e tirar  per  l’orecchio:  era  suo 

padre , che  avea  ottenuto  dal  capitano  che  il  birbantello  lo  seguisse,  non  dovendosi  per- 
mettere che  un  ragazzo  a dodici  anni  si  esponesse  alle  fatiche  ed  ai  pericoli  delle  battaglie. 

Il  figlio  disobbidiente  fu  ricondotto  alla  casa  paterna,  e trattato  dai  genitori  con  in- 
dulgenza e buoni  modi , e per  sottrarlo  alle  cattive  influenze  il  padre  determinò  di  con- 
durlo a Napoli  e collocarlo  tra  gli  allievi  dello  stabililimento  Patisson.  Qui  il  giovinetto 
fu  adoperato  nell’  officina  di  costruzione  delle  caldaie  a vapore.  Ma  quando  egli  avea  un 
momento  di  tempo  libero,  attendeva  a disegnare  anche  sul  fondo  di  una  caldaia  ritraendo 

una  macchina  così  esattamente  da  far  meravigliare  quanti  lo  vedevano.  Fece  anche  dei 

ritratti  di  alcuni  suoi  compagni  ed  era  da  tutti  conosciuto  col  nome  di  pittore.  Dopo  otto 
mesi  dovette  abbandonare  lo  stabilimento  e tornare  al  suo  paese  , dove  seguendo  la  sua 
passione  continuò  a disegnare. 

Accadde  in  questo  tempo,  che  sua  madre,  vedendo  don  Francesco  Cerini,  amministratore 
dei  beni  del  marchese  Bassano,  gli  parlò  del  figlio  e dei  suoi  disegni,  ed  il  Cerini  volle 
vederli.  La  madre  corse  a casa,  prese  tutti  i disegni  e glieli  portò.  Vedutili,  Don  Fran- 
cesco disse:  « Ma  vostro  figlio  ha  un  talento  straordinario,  egli  è un  artista,  bisogna  aiutarlo!  » 

Amendola  fece  ritorno  a Napoli,  dove  fu  collocato  nello  studio  del  professore  D.  An- 
tonio Buciloani,  abile  scultore  del  tempo.  A capo  di  un  anno  modellò  in  creta  una  Ma- 
donna Immacolata  per  offrirla  al  suo  paese  natale , e mandò  la  statuetta  a sua  madre 
che  la  ricevè  con  entusiasmo  e tutto  il  paese  ammirò  la  prima  opera  del  suo  concitta- 
dino. Ma  la  povera  madre  non  doveva  godere  dei  futuri  trionfi  del  suo  figlio,  perchè  poco 
tempo  dopo  morì.  A tale  nuova  il  giovine  artista  fu  colpito  da  un  dolore  inesprimibile 
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e dopo  aver  pianto  una  così  dolorosa  perdita,  il  suo  cuore  fu  compreso  da  una  tristezza 
che  solo  il  lungo  corso  del  tempo  potè  mitigare. 

All’età  di  16  anni  l’ Amendola  fu  ricevuto  nell’ Accademia  di  Belle  Arti  di  Napoli  ed 
ebbe  a primo  saggio  di  disegno  il  ritratto  di  Vittorio  Emanuele  , che  inviò  a Salerno 


al  Consiglio  provinciale,  il  quale  gli  assegnò  sei  ducati  al  mese  per  continuare  nello  studio 
dell’arte  in  cui  avea  dato  sì  belle  prove. 

Nel  secondo  anno  di  Accademia  gli  fu  dato  per  saggio  di  scultura  il  busto  del  Prin- 
cipe Amedeo  , e inviatolo  medesimamente  alla  Provincia,  il  Consiglio  mandò  al  suo  pen- 
sionato il  sussidio  di  nove  ducati  mensuali.  Nel  terzo  anno  pel  saggio  di  scultura  : 
Pier  delle  Vigne , che  dà  di  testa  al  muro  per  uccidersi , si  ebbe  la  pensione  di  dodici 
ducati  per  sei  anni. 

Arte. 


43 


330 


GIOVANBATTISTA  AMENDOLA. 


Il  Pier  delie  Vigne  stabilì  la  reputazione  del  giovine  Amendola,  perchè  riscosse  gli 
elogi  generali , siccome  lavoro  pieno  di  sentimento  e di  vigoria.  Il  moto  della  mano  in 
atto  di  prendere  la  catena  è mirabile  e mostra  che  1’  artista  pensa  e medita  le  sue 
opere  , conducendole  con  diligente  studio  e con  ragionati  criteri.  Oltracciò  la  posa  di 
questa  statua  offre  una  novità  nell’arte  scultoria,  perchè  il  dare  gradevole  aspetto  ad  una 
composizione  tanto  diffìcile  , quale  è quella  di  effigiare  un  uomo  che  vinto  dalla  dispe- 
razione si  vuol  togliere  la  vita,  col  solo  mezzo  che  gli  resta,  di  rompersi  il  capo  nei  muri 
della  prigione,  è impresa  assai  malagevole  ad  esprimere  con  una  certa  nobiltà  di  movenza 
e senza  abbassare  il  personaggio  effigiato  , nè  cadere  nelle  convenzioni  accademiche.  Ep- 
pure l’ingegno  del  nostro  Amendola  seppe  trarsi  d’impaccio  con  meraviglia  di  tutti  coloro 
che  di  arte  s’intendono. 

In  un  altro  concorso  fatto  in  Roma  ottenne  una  maggioranza  di  voti  per  la  compo- 
sizione ma  non  ebbe  il  premio,  che  certo  otterrà  nei  concorsi  futuri. 

Il  saggio  dato  in  questo  concorso  di  Roma  fu  Cristo  che  risuscita  Lazzaro  , bas- 
sorilievo di  molto  merito  per  l’esecuzione  specialmente. 

A questo  tempo  l’ Amendola  lasciò  l’Accademia  anche  perchè  la  sua  pensione  della 
Provincia  era  terminata,  e cominciò  a lavorare  per  suo  conto  emancipandosi  da  ogni  le- 
game. Intanto  il  Consiglio  provinciale  di  Salerno  gli  accordò  300  lire  per  recarsi  a Roma 
e con  tale  modesta  somma  si  pose  in  viaggio.  Privo  di  mezzi  di  fortuna  e delle  conoscenze 
necessarie  a procacciarsene  coi  lavori,  eccitato  dai  capolavori  che  vide  in  Roma,  si  dette 
con  infinito  amore  allo  studio  dei  monumenti  dell’  arte  antica  ed  in  ciò  si  affaticò  tanto 
che  più  tardi  fu  vittima  di  una  grave  infermità. 

Il  conte  di  Calvi  ed  il  Bali  Minutolo  suoi  compatrioti  presero  interesse  allo  Amen- 
dola ed  il  primo  lo  presentò  a S.  A.  R.  il  conte  di  Caserta , che  si  degnò  dargli  la 
commissione  del  busto  in  marmo  dell’  augusta  sua  sposa.  Questo  lavoro  è di  una  somi- 
glianza perfetta  e benché  l’artista  non  avesse  peranco  lavorato  in  marmo,  seppe  dargli  la 
necessaria  morbidezza  alle  carni.  Finita  quest’opera,  P Amendola,  stanco  delle  passate  fa- 
tiche, poco  aiutato  nelle  comodità  della  vita,  preoccupato  del  suo  incerto  avvenire,  fu  colto 
da  una  paralisi  ed  obbligato  a rifare  la  via  di  Napoli  per  curare  la  sua  malferma  salute 
nella  casa  paterna.  Dopo  tre  anni  di  malattia  riebbe  la  salute , ed  appena  ricuperate  le 
forze  , imprese  a modellare  la  statua  di  Pergolese,  effigiandolo  assiso  sopra  una  sedia  a 
bracciuoli,  poggiante  i piedi  sopra  un  cuscino  in  atto  di  comporre  le  ultime  note  del  mera- 
viglioso Stahat  Mater. 

Questa  figura  ispirata  del  Pergolese  c’intenerisce  il  cuore  e ci  esprime  le  sofferenze  del 
grande  maestro,  sul  cui  volto  è dipinta  quella  rassegnata  e dolce  malinconia  che  provano 
gli  uomini  fiduciosi  nella  vita  futura.  In  questa  mirabile  statua  si  conosce  con  quanta 
diligenza  l’artista  abbia  studiato  1’  anatomia,  al  punto  da  far  vedere  la  trasparenza  della 
pelle  che  copre  le  ossa.  In  Pergolese  è raffigurato  un  corpo  abbattuto  che  ripiglia  le  forze 
vitali  mercè  la  decisa  volontà  di  compiere  ciò  che  ha  cominciato.  Ciò  non  pertanto  la 
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morte  si  avvicina.  Il  suo  capo,  coll’inchinarsi  sul  lato  diritto,  palesa  la  fine  della  vita  e 
quella  lotta  tra  la  vita  e la  morte  vedesi  espressa  con  sì  meraviglioso  magistero  di  disegno 

e di  esecuzione  da  destar  lo  stupore  anco  nei  più  profani  dell’arte.  Le  braccia  del  com- 

positore si  abbandonano  per  la  debolezza  di  chi  è presso  a spegnersi  nel  fiore  della  gio- 
ventù a trentatrè  anni! 

La  penna  che  segnò  le  soavi  melodie  che  ritraggono  il  profondo  dolore  della  Vergine 
madre,  che  vede  ai  suoi  piedi  il  lacerato  corpo  dell’unico  figlio,  è degna  del  lavoro  : tutto 
è cessato  con  la  vita,  il  genio,  la  sapienza,  la  bellezza  del  corpo  : restano  le  note  all’am- 
mirazione della  posterità! 

Il  genio  vivente  di  Amendola  seppe  raffigurare  con  tutta  verità  la  nobile  persona  del 
compositore , sì  da  rendere  ad  un  tempo  celebre  e memoranda  l’opera  del  suo  scalpello. 
Fu  molto  ammirato  da  tutti  e la  stampa  quotidiana  ne  alzò  al  cielo  il  merito. 

Intanto  il  Municipio  di  Salerno  acquistò  per  la  modesta  somma  di  2000  lire  questa 
bella  statua  del  Pergolese  (in  gesso)  e la  collocò  nel  peristilio  del  grandioso  teatro  di 

quella  città,,  dove  quando  il  re  Umberto  andò  in  Salerno  e visitò  il  teatro,  si  fermò  un 

pezzo  a considerarla  attratto  dalla  mirabile  espressione  dell’opera,  e prese  nota  del  nome 
dell’  artista.  Questo  stupendo  lavoro  fa  testimonianza  del  come  il  genio  accoppiato  allo 
studio  possa  nobilitare  a rendere  immortale  anco  l’uomo  sorto  di  mezzo  al  popolo  e con 
scarsi  mezzi  di  fortuna. 

All’  Esposizione  di  belle  arti,  tenuta  in  Vienna,  il  nostro  Amendola  mandò  due  sue 
belle  statue  in  gesso  : Pierrot  e Povera  Maria  , eccellenti  lavori  che  per  difetto  di 
mezzi  non  ha  potuto  fondere  in  bronzo.  Trovandomi  io  ad  osservare  quella  esposizione 
mi  si  diceva  da  molti  artisti  tedeschi  che  la  Povera  Maria  ben  meritava  di  essere  fusa 
in  bronzo.  Anche  Amendola  andò  a vedere  quella  Esposizione  inviatovi  dal  Municipio  di 
Napoli  , e profittò  nello  studio  delle  opere  d’arte  più  commendevoli  che  si  vedono  nei 
musei  e nelle  pinacoteche  della  metropoli  austriaca. 

Tornato  a Napoli,  modellò  le  statuette  dei  due  musici  ambulanti  coi  rispettivi  strumenti, 
dell’altezza  di  70  centimetri.  Questi  lavoretti  fatti  per  aver  mezzi  di  vita,  belli  e di  per- 
fetta esecuzione,  furono  comprati  dal  duca  di  Melito  Caracciolo,  che  ne  permise  la  ripro- 
duzione, di  talché  in  tutte  le  botteghe  di  oggetti  artistici  se  ne  vedono  le  copie. 

In  un  nuovo  concorso  aperto  in  Roma  i tre  giovani  Gremito , D’  Orsi  ed  Amendola 
ottennero  il  medesimo  numero  di  voti.  Dovendosi  erigere  un  monumento  al  marchese 
D’Affiitto,  l’architetto  Bobbio,  avuto  dalla  famiglia  Tincarico  di  proporre  uno  scultore  cui 
potesse  allogarsi  1’  opera,  ricordandosi  del  Pergolese  , scelse  Amendola.  Egli  fece  il  mo- 
dello , che  gli  fu  generosamente  pagato  , però  questo  monumento  non  fu  mai  eseguito 
perchè  la  famiglia  determinò  di  edificare  invece  una  Cappella  mortuaria  nel  Cam- 
posanto. 

Amendola,  presentato  alla  duchessa  di  Bovino  che  abbisognava  di  ornamenti  di  scul- 
tura per  il  suo  palazzo  alla  Riviera  di  Chiaia,  ne  comprese  sì  bene  le  idee  che  in  poco 
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tempo  le  tradusse  in  tanti  disegni,  onde  vedutili,  a lui  fu  affidato  questo  lavoro  non  solo, 
ma  anche  l’esecuzione  di  ogni  opera  di  scultura  del  suo  palazzo. 

Egli  scolpì  in  marmo  la  statua  grandezza  al  vero  di  uno  dei  più  illustri  cavalieri 
di  Casa  Guevara,  la  quale  si  trova  nel  vestibolo  del  palazzo,  nel  vano  della  sontuosa  scalea. 
Anche  i due  paggetti  in  costume  del  cinquecento,  i quali  sostengono  i candelabri  , sono 
modellati  e fusi  in  bronzo  con  arte  mirabile  e perfetta.  Dopo  questi  lavori , 1’  Amendola 
cadde  novellamente  infermo,  e sollecitato  dalla  duchessa  a compir  1’  opera  incominciata  , 
si  vide  costretto  a prendere  in  suo  aiuto  un  amico,  Francesco  Jerace  , cui  commise  di 
modellare  la  statua  del  moro  , del  quale  egli  aveva  già  composto  il  bozzetto.  E benché 
sofferente  egli  si  sforzò  a porre  il  modello  nella  voluta  posizione  ; e solamente  quando 
vide  il  suo  amico  al  lavoro  , riposò  da  quelle  faticose  cure.  Il  moro  riuscì  di  buon  la- 
voro. Del  Jerace  sono  pure  i quattro  bassorilievi,  incastonati  nei  muri  del  vestibolo  del- 
l’edificio. 

Ristabilito  in  salute,  l’Amendola  modellò  un  gruppo  di  proporzioni  più  grandi  del  vero 
rappresentante  Caino  e la  sua  donna.  Questo  gruppo  fu  molto  criticato  dagli  amatori 
come  poco  gradevole  alla  vista,  essendo  il  Caino  di  brutta  forma.  Ciò  accadde  perchè  l’ar- 
tista nella  figura  del  Caino  volle  rappresentare,  commendevole  verità,  la  forza  di  un  uomo 
della  stirpe  primitiva  da  cui  ebbe  origine  la  discendenza  umana,  nel  mentre  che  la  donna 
che  gli  sta  allato  è di  un  bel  tipo,  ma  di  minore  grandezza,  ciò  facendo  per  mostrare 
la  debolezza  del  sesso  derivato  dall’uomo.  Il  Caino  ha  l’aria  feroce,  il  corpo  robusto,  la 
fronte  rugosa,  una  ciera  risoluta  e la  testa  chinata  in  segno  di  rimorso  per  aver  ucciso 
il  fratello.  Ha  le  braccia  penzoloni  lungo  il  corpo  e le  dita  delle  mani  che  sembrano  un  po’ 
piccole,  sono  fornite  di  unghie  di  una  enorme  lunghezza , il  che  ci  dà  l’ idea  dell’  uomo 
primitivo.  Non  mancarono  gli  artisti  emuli  di  Amendola  di  biasimare  la  soverchia  grandezza 
del  corpo  di  Caino  e la  lunghezza  soverchia  di  quelle  unghie  non  mai  viste  finora,  ma  noi 
ripetiamo  , in  difesa  dell’artista , che  gli  uomini  e gli  animali  di  quella  razza  primitiva 
avevano  , secondo  le  tradizioni , forme  colossali  e rozze  , che  il  corso  dei  secoli  andò 
poi  migliorando  e ingentilendo  nella  moltiplicazione  dei  tipi  nelle  diverse  regioni  del  globo. 
Infatti  noi  veggiamo  nei  cavalli  fossili  forme  di  grandezza  ben  superiori  alle  presenti , 
e ciò  pur  provano  le  ossa  fossili  raccolte  dal  sig.  Hayden  nell’America  settentrionale. 

All’Esposizione  di  Parigi  del  1878  , il  gruppo  da  noi  descritto  fu  molto  ammirato  , 
mentre  molti  in  Italia  han  censurato  i particolari  dell’opera.  Ciascuno  ha  giudicato  se- 
condo il  modo  di  comprendere  il  lavoro;  ma  riassunti  i diversi  criterii  , il  Caino  fu  più 
ammirato  che  biasimato. 

L’artista  ha  concepito  un  Caino  accasciato  sotto  il  peso  del  suo  delitto,  e nella  me- 
ditazione di  una  colpa  enorme  non  mitigata  neppure  dal  pentimento.  Nelle  sue  medita- 
zioni par  che  la  donna  gli 'dica:  « che  cosa  hai  tu  dunque?  A che  pensi  tu?  Non  mi 
dici  una  parola,  nè  mi  volgi  uno  sguardo?  Se  il  creato  ti  abbandona,  io  ed  i nostri  figli 
ti  restiamo  compagni  ! » 
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10  credo  che  tale  sia  stato  il  concetto  che  Amendola  volle  esprimere  nella  sua  opera 
e forse  meglio  il  pennello  avrebbe  reso  ciò  che  l’artista  pensava.  Egli  ci  ha  qui  dato  una 
prova  della  forza  del  suo  scalpello  ; ma  ahimè  ! nè  la  forma , nè  lo  scalpello  , possono 
dare  una  tinta,  un’ombra,  la  grazia  di  una  linea,  il  lampo  di  uno  sguardo. 

Per  conoscere  come  lo  scultore  abbia  meditato  su  ciò  che  faceva,  si  osservi  come  ha 
rivestito  le  due  statue  , una  di  pelle  di  tigre  e 1’  altra  di  pelle  di  leone,  non  esistendo 
ancora  altre  vestimenta  a quel  tempo.  Le  due  pelli  e la  chioma  della  donna  son  rattenute 
con  giunchi,  legamenti  naturali  presi  nei  campi. 

Questo  gruppo  ottenne  il  secondo  premio  nell’  esposizione  di  Napoli , cioè  2000  lire, 
e poi  fu  lasciato  in  dono  all’Accademia  di  Belle  Arti  di  Napoli. 

Dopo  questo  lavoro  fece  la  statua  dell’Autunno  in  bronzo,  opera  graziosa  e perfetta. 
Specialmente  è uopo  osservare  il  dorso  del  giovine,  per  ammirarvi  lo  studio  dell’anatomia 
ricercato  in  tutte  le  sue  parti  e sovratutto  nel  movimento  delle  ossa. 

11  grappolo  di  uva  che  porta  alla  punta  di  un  bastone,  poggiato  sulla  nuca,  è di  una 
verità  sorprendente.  Il  lavoro  di  questa  bella  statua  durò  nove  mesi  ed  appena  esposto 
in  Parigi  fu  venduto  a gran  prezzo. 

L’Amendola  partì  poi  per  Londra.  Qui  egli  fe’  la  conoscenza  del  celebre  pittore  olan- 
dese Lorenzo  Alma  Baderna,  e modellò  il  busto  di  lui  e quello  della  moglie.  Erano  ras- 
somigliantissimi,  eseguiti  con  tutta  la  finezza  dell’arte,  e gli  procurarono  la  commissione 
di  altri  ritratti.  Ritornò  a Parigi , dove  modellò  il  busto  di  una  donna  di  tipo  napoli- 
tano che  fu  pregiato1,  ammirato  e venduto  per  la  somma  di  lire  7000  , prezzo  modesto, 
dovuto  accettare  per  deficienza  di  mezzi.  Con  questo  danaro  pagò  i debiti  contratti  e spese 
il  resto  con  una  disinvoltura  degna  di  un  artista,  che  non  valuta  il  valore  del  denaro  , 
riserbandosi  qualche  centinaia  di  franchi  per  rifare  la  via  di  Londra,  dove  eseguì  diverse 
graziose  statuette,  il  cui  prezzo  aumentava  a misura  che  crescevano  le  richieste  e la  ce- 
lebrità del  suo  nome. 

Lord  Elcho  gli  commise  una  statua  tre  volte  più  grande  del  naturale,  la  quale  fu  col- 
locata in  una  pubblica  piazza  di  Addington  in  Iscozia.  Fece  il  busto  della  pianista  russa 
Essipoff  e quello  del  maestro  di  cappella  Hangel,  ed  entrambi  eccitarono  il  plauso  generale. 

Ma  il  clima  di  Londra  e l’ostinato  lavoro  costrinsero  l’ Amendola  a far  ritorno  a Na- 
poli, non  ostante  che  sir  Frederic  Leighton,  presidente  dell’Accademia  di  Londra,  e Alma 
Tadema  facessero  molte  premure  per  ritenerlo. 

Dovè  partire  per  respirare  l’aura  dolcissima  d’Italia  e ciò  gli  cagionò  il  dispiacere  di 
non  aver  potuto  finire  un  bassorilievo  in  argento,  commessogli  da  Alma  Tadema.  Il  sog- 
getto preso  dalle  Metamorfosi  di  Ovidio  rappresenta  la  testa  di  Orfeo  adagiata  sulla  lira 

V 

e trasportata  dalle  onde  verso  la  sponda  del  mare.  E un  lavoro  benissimo  riuscito  per  la 
perfezione  del  disegno  in  cui  Amendola  sorpassa  molti  dei  suoi  compagni  nell’arte. 

L’  ultima  statuetta  fatta  in  Londra  fu  la  Miss  Lucy  , tipo  inglese  di  rara  bellezza, 
acquistata  del  signor  Mac-Lean.  Fu  messa  all’esposizione  della  Promotrice  in  Napoli, 
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riscosse  generali  elogi.  Vestita  interamente  , lascia  vedere  la  forma  del  corpo  che  è di 
bellezza  stupenda.  Le  pieghe  nel  dorso  hanno  un  movimento  da  far  ammirare  le  spalle  in 
tutta  la  loro  perfezione  ; aggiungasi  i merletti  finissimi  e trasparenti,  e tutti  i particolari 
eseguiti  colla  maggiore  diligenza  e scrupolosità.  In  somma  questa  statuetta  ebbe  tanto 
plauso  tra  gli  artisti  e tra  gli  amatori,  che  destò  in  molti  il  desiderio  di  avere  una  copia 
di  Miss  Lucy. 

Amendola  ha  testé  avuto  del  signor  Schilizzi  la  commissione  di  una  grande  porta  di 
bronzo  per  un  ospedale.  — Auguriamo  al  nostro  artista  vita  lunga  e frequenti  ordinazioni. 


BENEDETTO  CIVILETTI 


Benedetto  Civiletti  nacque  in  Palermo  nel  1851.  Ha  quindi  30  anni  circa,  e sorti 
modestissimi  natali.  Fu  dapprima  nello  studio  dell’artista  Delisi,  palermitano,  e poi,  pen- 
sionato dal  Municipio  , si  recò  a Firenze  nello  studio  del  Duprè.  Ancora  adolescente  ed 
imberbe  si  fece  molto  ammirare  a Milano  nel  1872  pel  suo  Dante  fanciullo  , squisito 
lavoro  che  porta  l’epigrafe  : Amor  che  nella  mente  mi  ragiona  della  mia  donna  desiosa * 
mente , nel  quale  l’artista  seppe  con  raro  accorgimento  rappresentare  quell’epoca  medioevale, 
celebre  per  sentimento  amoroso. 

La  statua  fu  acquistata  dal  Duca  di  Somerset  e trovasi  attualmente  a Londra  , nel 
palazzo  di  quell’intelligente  signore. 

D’allora  in  poi  il  Civiletti  diede  fuori  un  numero  straordinario  di  pregiate  opere  : la 
Francia,  l’Inghilterra,  e l’America  hanno  contribuito  a dar  lavoro  all’artista  siciliano.  Il 
ritratto  di  Ernesto  Renan,  quello  del  generale  Montauban,  duca  di  Palikao,  il  monumento 
eretto  nella  Savannah  (America)  alla  figlia  del  generale  Lawton,  ecc.,  ecc.,  portarono  lon- 
lontano  l’eco  della  sua  fama. 

Fra  le  ultime  sue  opere  stanno  il  Giulio  Cesare , il  soldato  della  guardia  , il  Ca - 
naris,  e di  esse  si  occupa  il  Massarani  nella  sua  pregiata  opera  V arte  a Parigi. 
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Questi  tre  lavori  sono  certamente  i migliori  dello  scultore  palermitano.  Il  Giulio  Ce- 
sare egli  lo  ha  raffigurato  seduto,  con  la  testa  inclinata,  come  vogliono  gli  storici.  Una 
marcata  rassomiglianza  esiste  fra  1’  augusto  e quegli  che  circa  diciotto  secoli  dopo  , da 
semplice  sottotenente  di  artiglieria , doveva  prenderne  il  posto  nell’  Impero  del  mondo.  È 

negli  anni  giovanili.  Sul  suo  volto  si  scorge  chiara  la  volontà  e la  forza,  che  lo  condur- 

\ 

ranno  al  vertice  della  scala  sociale.  E un  bel  lavoro  , che  trovasi  allo  stesso  livello  del 
soldato  della  Guardia.  Questo  è di  grandezza  poco  più  del  vero,  e lo  scultore  lo  mo- 
dellò sotto  l’impressione  del  famoso  motto:  « la  guardia  muore  ma  non  si  arrendei  » 

Il  suo  vestito  è in  più  parti  bucato  dalle  palle  nemiche,  il  tronco  dello  spezzato  fu- 
cile è ai  suoi  piedi,  nelle  mani  ha  la  sciabola:  con  il  petto  esposto  ai  colpi,  il  capo  fie- 
ramente in  alto,  egli  aspetta  ancora  il  nemico.  Gli  si  legge  in  viso  la  decisione  di  chi 
cara  vuol  vender  la  vita,  ma  non  comprarla  con  il  disonore. 

Entrambi  questi  pregevoli  lavori  non  sono  stati  ancora  tradotti  in  marmo  e trovansi 
modellati  in  gesso  nello  studio  dell’esimio  artista. 

Non  così  del  suo  Canaris  a Scio , che  acquistato  dal  Municipio  di  Palermo  , tro- 
vasi esposto  nella  Villa  Giulia  di  quella  città , e forma  la  giornaliera  ammirazione  dei 
passanti. 

Il  Canaris  è,  senza  fallo  , la  migliore  opera  d’  arte  del  Civiletti.  Chi  appena  versato 
nella  storia  non  ricorda  il  nome  di  questo  eroe  della  rivoluzione  di  Grecia  ? L’  artista 

10  ha  riprodotto  in  grandezza  naturale  nel  momento  che  alla  prua  di  un  brulotto  , egli 
cerca  scorgere  nell’  oscurità  della  notte  la  flotta  turca , additatagli  da  un  compagno  che 
gli  sta  alle  spalle.  Poche  volte  è dato  allo  scalpello  indicare  con  più  precisione  e verità  il 
sentimento  che  agita  l’uomo.  Nel  Canaris , il  Civiletti  ha  sciolto  il  problema  di  animare 

11  marmo,  tanto  nel  volto  dell’eroe  si  scorge  il  desiderio  della  vendetta,  la  decisione  di 
morir  per  la  patria,  e di  distruggere  la  squadra  nemica.  Questo  gruppo  non  va  solo  an- 
noverato fra  i migliori  italiani  per  le  figure  principali,  quanto  per  un’accuratezza  straor- 
dinaria di  particolari.  In  esso  si  vede  non  solo  l’artista  intelligente  ma  l’artista  coscien- 
zioso , che  non  sacrifica  la  verità  all’  effetto  , e si  serve  di  questo  per  maggiormente  far 
risaltare  quella. 

Tuttavia  questo  lavoro  importante  non  ebbe  gran  successo  all’Esposizione  nazionale 
artistica  di  Napoli  del  1877.  Il  Giurì  non  credè  accordare  all’autore  neanche  una  men- 
zione onorevole.  Ma  subito  dopo  venne  la  mostra  internazionale  di  Parigi  ed  il  Civiletti 

V 

fu  vendicato,  ottenendo  la  prima  medaglia  d’oro  per  la  scultura.  E il  vero  caso  di  scia- 
mare: « Nemo  propheta  in  patria  sual  » 

Il  Civiletti,  già  cavaliere  della  corona  d’Italia,  venne  nel  1878  insignito  della  Le- 
gione d’onore.  Uno  dei  suoi  più  singolari  meriti  è una  rara  modestia;  ma  egli  che  crede 
e sostiene  di  esser  l’ultimo,  è incontrastabilmente  fra  i primi  d’Italia. 

Ad  una  grande  bonomia  egli  unisce  una  certa  arguzia.  Visto  che  al  suo  Cristo  in 
Getlisemani , ultimo  lavoro  esposto  a Milano , di  cui  egli  stesso  fece  il  disegno  , sono 
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state  preferite  le  cose  di  genere,  parlando  della  prossima  Esposizione  di  Roma,  disse  : Un 
giorno  farò  la  statua  a Pasquino ! 

E un  motto  e nulla  più,  giacché,  malgrado  la  moda  pei  ninnoli  scolpiti,  egli  è in- 
crollabile  nei  suoi  criteri  d’arte  , come  risulta  da  un  suo  autografo  scritto  nell’ Album 
della  signora  Per  uzzi. 

« Palermo,  1°  gennaio  1881. 

u Nell’ordine  morale  e materiale  delle  cose  vi  è in  natura  il  nobile  e l’ ignobile  ; la 
« missione  dell’arte  consiste  nel  sublimare  e poetizzare  il  primo. 

« Benedetto  Civiletti.  » 

Sennate  parole , che  moralmente  rivelano  1’  artista  e dimostrano  come  in  lui , le  doti 
dell’animo  s’uniscono  a quelle  dell’intelletto. 


I- I 
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Nacque  in  Napoli  il  15  luglio  1852.  1 suoi  parenti  non  eran  ricchi , e sembrava  a 
tutt’ altro  destinato  che  ad  intraprendere  una  carriera  artistica.  Giovanissimo,  si  dilettava  a 
far  col  carbone  scarabocchi  sulle  mura,  passando  per  le  strade,  e provava  una  tendenza 
irresistibile  a guardare  i santi  e le  statue  di  gesso  , che  tutti  i giorni  egli  vedeva  in 
una  bottega  accanto  alla  quale  passava  per  far  le  provviste  a sua  madre. 

Il  caso  volle  che  all’età  di  14  anni  facesse  conoscenza  con  uno  scultore  a cui  si 
offerse  come  giovine  del  suo  laboratorio,  sol  per  vedere  in  qual  modo  si  procede  nella 

scultura.  Vi  pose  tanta  attenzione,  che  subito  cominciò  ad  impastar  creta,  facendo  degli 

abbozzi.  Erano  informi,  ma  in  essi  trasparivano  i germi  dell’  arte  che  già  lo  possedevano. 

Lo  scultore  al  cui  servizio  si  era  posto,  un  eccellente  uomo,  gli  disse  un  giorno  con 
tutta  franchezza,  eh’  egli  ne  sapeva  sì  poco  della  sua  arte  che  quasi  nulla  poteva  inse- 
gnargli. Lo  diresse  ad  un  suo  confratello,  che  sulle  prime  lo  accolse  assai  male,  ma  alla 
tine  si  venne  alla  conclusione  che  Vincenzo  dovesse  adempiere  1’  ufficio  di  servo,  mentre 
lo  scultore  in  contraccambio  gli  darebbe  lezioni  di  disegno. 

Durante  sei  mesi  lo  scultore  non  eseguì  alcun  lavoro , e non  insegnò  nulla  al  suo 

allievo.  Il  povero  giovine  aveva  cura  dei  cani  del  suo  padrone,  innaffiava  i fiori  del  giar- 

dino, puliva  ed  assettava  il  laboratorio,  ove  non  appariva  mai  anima  viva.  Impazientito  , 
osò  alla  fine  ricordare  al  suo  padrone  la  promessa  che  gli  aveva  fatta , d’ insegnargli  il 
disegno. 
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— È vero,  l’altro  rispose,  ed  in  ciò  dire  prese  un  orecchio  in  gesso,  l’inchiodò  al 
muro  e prosegui  : 

— Ecco,  mio  caro,  disegna,  e quando  tu  avrai  imitato  questo  perfettamente,  potrai 
dire  di  essere  artista. 

Vincenzo  si  pose  a disegnare  e tutte  le  volte  che  lo  scultore  veniva  a vederlo  vi  tro- 
vava dei  difetti. 

— Ma  dove  ? dimandava  il  giovane. 

— Cercali  da  te  medesimo  ; bisogna  ricominciare  da  capo. 

Allo  scorcio  dell’  ottavo  mese , un  pittore  venne  a visitare  lo  studio,  vide  il  disegno 
di  quell’  orecchio  ed  esclamò  : 

— A meraviglia  ! 

— E così  ? già  sono  un  artista  2 dimandò  quel  povero  giovine. 

— Non  ancora  : e in  questo  lo  scultore  gli  diede  una  mano  da  disegnare. 

Un  giorno  Vincenzo  si  pose  a fare  un  bassorilievo,  da  sè  solo,  senza  guida  e senza 
aiuto  di  chicchessia. 

Lo  scultore  lo  vide,  e molto  sorpreso  come  l’ ingegno  di  quel  giovine  si  sviluppasse, 
senza  il  bisogno  di  alcuna  istruzione,  gli  disse  : 

— Darò  io  termine  a questo  bassorilievo  e l’ invierò  col  mio  nome  alla  esposizione. 

Per  lunga  pezza  Vincenzo  fu  impiegato  nei  servizii  più  bassi,  sopportò  anche  dei  cat- 
tivi trattamenti , con  molta  rassegnazione  ; ma  un  giorno  si  ribellò.  Costretto  a far  da 
guardiano  alla  fusione  del  metallo , che  doveva  servire  per  una  statua , egli  fu  lasciato 
accanto  alla  fornace  ed  in  piedi , senza  mangiare  nè  bere  , per  tre  giorni  e tre  notti  ! 
Tenne  fermo  fino  ad  opera  compiuta , ma  fatta  la  fusione , irritato  dal  modo  indegno 
come  lo  si  trattava,  risali  nello  studio  e dato  di  mano  ad  un  martello  frantumò  il  suo 
bassorilievo  e se  ne  fuggi.  Andò  vagando  per  un  certo  tempo,  il  suo  maestro-padrone 
l’ avea  quasi  disgustato  della  scultura  e per  vivere  si  die’  al  mestiere  dell’asfaltista,  cala- 
fatando i tetti.  Guadagnava  parecchio,  già  un  bel  gruzzolo  di  monete  aveva  in  serbo , e 
certo  altre  ne  avrebbe  aggiunto,  ma....  Ma  che  volete  ? — si  ritorna  sempre  ai  primi 
amori,  e Gemito  si  pose  di  nuovo  a studiare  il  disegno;  conobbe  Lista  ed  altri  scultori, 
e dopo  alcuni  mesi  giunse  ad  esporre  una  statua.  Essa  fu  comprata  per  500  franchi  ed 
egli  credette  di  possedere  un  tesoro  ! 

Lista  fu  il  primo  che  diede  un  novello  impulso  all’arte,  e fece  la  scultura  dal  vero. 
Fu  un  gran  vantaggio  per  Gemito,  di  essere  stato  l’allievo  di  questo  artista. 

Una  felice  combinazione  gli  fece  conoscere  Morelli,  che  lo  incoraggiò  e lo  prese  sotto 
la  sua  protezione.  In  seguito  lo  raccomandava  al  Verdi,  a cui  fece  il  busto  di  una  per- 
fetta rassomiglianza.  Il  successo  che  ne  ottenne  fu  tale  da  procurargli  nuovi  lavori.  Li 
condusse  tutti  a termine  in  maniera  meravigliosa. 

Se  io  volessi  raccontare  tutte  le  fasi  di  questa  vita  di  artista,  le  sue  lotte  e le  sue 
aspirazioni  fino  al  sollevarsi  al  punto  in  cui  è arrivato,  bisognerebbe  scrivere  un  volume 
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a parte,  e forse  vi  sarebbero  pagine  che  condurrebbero  all’ammirazione,  ed  altre  che  fa- 
rebbero piangere. 

Con  scarsi  mezzi , lavorando  giorno  e notte  e facendo  mille  sacrifìzii , egli  giunse  a 
dar  compimento  ad  una  statua  in  bronzo,  quale  e’  l’aveva  immaginata.  Con  tale  opera  egli 
svelò  un  grande  ingegno  artistico,  ed  indicò  un  nuovo  genere  di  scultura  ; ma , sebbene 
molto  ammirata  e lodata , niuno  volle  comprarla.  Ciò  gli  fece  nascer  l’ idea  di  recarsi 
a Parigi  per  cercarvi  miglior  fortuna.  Procuratosi  il  denaro  necessario , fece  imballare  la 
sua  statua,  e la  inviò  a destino  a grande  velocità. 

Arrivato  a Parigi,  egli  più  volte  recossi  alla  stazione  e vi  aspettò  la  cassa  con  una 
impazienza  febbrile,  quasi  aspettasse  la  donna  amata  od  altra  persona  cara.  Nel  viaggio 
intanto  aveva  esaurite  quasi  tutte  le  sue  risorse,  e non  gli  restavano  che  sette  od  otto 
franchi.  Ma  1’  artista  non  si  perdè  di  coraggio  ; noleggiò  un  carretto,  lo  tirò  egli  stesso 
e così  trasportò  la  sua  statua  al  Salon,  ove  fu  ricevuta  e convenientemente  collocata. 

Dalla  vendita  del  Piccolo  Pescatore  dipendeva  il  suo  avvenire,  e persuaso  che  espo- 
neva un’  opera  di  valore,  vi  pose  il  prezzo  di  trentamila  franchi,  prezzo  alquanto  elevato 
per  un  primo  lavoro. 

ftemito  era  molto  giovane,  la  sua  simpatica  fìsonomia,  l’insieme  gentile  di  lui,  gli 
fecero  trovare  affettuosa  accoglienza.  Checché  si  voglia  dire  , la  bellezza  e la  gioventù 
sono  le  migliori  raccomandazioni  del  mondo  , ed  egli  si  guadagnò  subito  la  simpatia  e 
1’  amicizia  degli  artisti  francesi. 

Nel  Salon  egli  vedeva  che  la  sua  statua  era  sempre  circondata  da  gruppi  di  gente, 
ora  da  romanzieri,  ora  da  pittori,  da  dilettanti,  da  giornalisti  : si  discuteva,  si  lodava,  si 
biasimava  il  suo  lavoro.  Egli  divertivasi  a nascondersi  dietro  una  grande  statua  per  ascol- 
tare le  discussioni  e le  opinioni  differenti  su  tale  oggetto. 

Nella  distribuzione  delle  medaglie  si  aspettava  un  premio,  ed  a ragione,  ma  la  gelosia 
degli  artisti  erasi  ridestata,  e si  dimenticò  di  darne  una  al  giovine  italiano,  ch’ebbe  sol- 
tanto una  menzione  onorevole. 

Afolte  persone  volevano  acquistare  la  statua,  ma  ad  un  prezzo  ridotto;  credevasi  che 
la  scarsezza  di  denaro  in  cui  trovavasi,  lo  avrebbe  fatto  cedere  alle  loro  offerte,  ma  non 
fu  così.  La  signora  Fortuny,  la  vedova  del  gran  pittore,  lo  consigliava  a non  ostinarsi, 
perchè  diceva  che  mai  era  stata  pagata  una  statua  , per  così  dire  di  uno  sconosciuto , 
con  un  prezzo  tanto  elevato. 

— Voi  non  la  venderete,  ella  diceva. 

— Sia,  rispondeva  egli  ; la  terrò  per  me. 

E frattanto  lottava  coi  bisogni  della  vita,  e dovette  darsi  al  lavoro,  per  prolungare  il 
suo  soggiorno  a Parigi.  Fece  delle  statuette  che  gli  si  pagavano  da  mille  a duemila  fran- 
chi, e il  signor  Stewart,  un  ricco  americano,  intelligente  in  opere  d’arti  e collettore,  fa- 
ceva acquisto  di  tutto  quanto  gli  portava,  sapendo  bene  che  il  valore  di  que’ bronzi 
avrebbe  duplicato  e triplicato,  quando  fosse  stato  premiato  all’Esposizione.  Voleva  fare  an- 
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che  l’acquisto  del  Piccolo  Pescatore , ma  a condizioni  che  il  Gemito  non  voleva,  nè  po- 
teva accettare. 

Tutti  i giornali  parlavano  del  giovine  italiano,  della  sua  statua,  ed  ognuno  desiderava 
conoscerlo.  Ma  Gemito  non  amava  la  società,  e fuggiva  il  mondo,  trovando  solo  nel  lavoro 
la  sua  ricreazione.  Meissonnier  sentì  parlare  di  lui,  e desiderò  farne  la  conoscenza.  Pa- 
recchi amici  combinarono  un  abboccamento,  e nella  prima  visita  Meissonnier  lo  trattenne 
seco  per  quattro  ore.  Erano  due  anime  di  artisti  che  si  intendevano. 

— Verrò  a vedervi,  disse  Meissonnier. 

— Domani  cambierò  casa,  rispose  Gemito. 

— A che  ora? 

— Alle  dieci. 

— Bene,  prima  di  quest’  ora  io  sarò  da  voi. 

La  dimane  , a 7 ore  del  mattino,  Meissonnier  era  davanti  alla  sua  porta.  Vide  la 
statua  così  decantata  in  un  angolo  della  dimora  di  Gemito.  La  fissò  in  silenzio  ; poi  tutto 
ad  un  tratto  disse  : 

— L’ acquisto  io  ! 

L’artista  credette  che  fosse  una  burla. 

— Inviatemela,  soggiunse  Meissonnier. 

Ma  Gemito  non  gliela  mandò , quantunque  fosse  molto  lusingato  che  un  uomo  , un 
artista  come  Meissonnier,  volesse  acquistare  quel  bronzo  ; un’  opera  ove  egli  aveva  rive- 
lato il  suo  genio,  la  statua  da  cui  dipendeva  la  sua  gloria  e il  suo  avvenire  ! 

Dopo  qualche  giorno  Gemito  ritornava  a visitare  Meissonnier;  nel  rivederlo  questi  per 
prima  frase  gli  chiese  : 

— E la  vostra  statua  ? 

— E nel  mio  studio. 

— Ma  non  vi  ho  detto  che  la  compero  io?  Credete  che  Meissonnier  non  possa  di- 
sporre di  30  mila  franchi?  Vedete... 

E in  così  dire,  apriva  un  cassetto  pieno  di  monete  d’ oro  e biglietti  di  banca  : 

— Guardate,  gli  soggiungeva  mostrandogli  le  pareti  del  suo  studio,  queste  pareti 
sono  coperte  di  quadri,  ciascuno  dei  quali  vale  da  50  a 100  mila  franchi;  e possedendo 
tante  ricchezze,  credete  voi  ch’io  non  possa  soddisfare  un  mio  capriccio,  quello  di  acqui- 
stare un  capolavoro,  il  quale,  ve  lo  assicuro,  occuperà  il  posto  di  onore  nel  mio  studio? 

Ciò  detto,  si  alzò,  aprì  la  finestra  e chiamò  il  portinaio: 

— Ilo  bisogno  di  due  facchini. 

Ed  avutili  : 

— Prenderete  delle  tavole,  una  carretta,  vi  recherete  nell ' Av enuc  du  Bois  de  Bou- 
logne,  N.  8,  in  casa  del  signor  Gemito,  vi  troverete  una  statua,  che  porterete  qui. 

Il  giovine  artista  s’  inchinò  dinanzi  al  celebre  pittore  ; e solamente  dopo  lunghe  di- 
scussioni accettò  il  prezzo  convenuto. 
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I trentamila  franchi  furono  consumati  in  cinque  mesi.  Non  gliene  faccio  una  colpa, 
ma  avrebbe  potuto  impiegarvi  un  po’  più  di  tempo.  Soddisfece  a tutti  i suoi  impegni,  e 
non  eran  pochi.  Nuovo  del  paese,  poco  al  corrente  della  lingua,  aveva  dovuto  spesso  vi- 
vere di  sacrificii,  e vi  furono  persone  che  approfittarono  della  sua  buona  fede  e della  sua 
inesperienza,  facendogli  sottoscrivere  cambiali  con  forti  interessi. 

Ora  Gemito  conosce  perfettamente  il  suo  Parigi  ; ha  veduto  tutto  ciò  ch’era  degno  di  ve- 
dersi, ha  imparato  tutto  quanto  voleva  sapere;  ha  studiato  i costumi  e le  abitudini  dei  suoi 
abitanti;  ha  viaggiato  e con  profitto,  perchè  il  contatto  dei  grandi  maestri  ne  ha  purificato 
il  gusto  ed  il  criterio.  Al  suo  arrivo  nella  moderna  Babilonia,  rimase  a bocca  aperta  per- 
chè tutto  lo  meravigliava,  lo  sorprendeva  : i monumenti,  le  grandi  fabriche,  i Musei,  le  Gal- 
lerie ; sicché  nella  prima  settimana  altro  non  fece  che  passeggiare  dalla  mattina  alla  sera. 

Gemito  è un  originale  e ve  ne  darò  una  prova.  Nel  partire  da  Napoli,  una  gran  dama 
voleva  munirlo  di  lettere  di  raccomandazione  presso  alcuni  suoi  amici  a Parigi.  Il  giovine 
scultore  le  rifiutò  garbatamente,  ma  con  fermezza,  dicendo  : 

— 0 vincere  o morire! 

Disgraziato  colui  che  ha  bisogno  di  protezione  ; il  vero  ingegno  sa  aprirsi  una  via  e 
sa  raccomandarsi  coi  suoi  lavori. 

Malgrado  le  sue  escursioni  e i suoi  divertimenti , Gemito  non  trascurava  la  sua 
arte,  chè,  per  lui,  lavorare  è vivere! 

Fece  diversi  busti  a Parigi,  e fra  gli  altri  la  testa  del  celebre  cantante  Fauvre.  Pia- 
cque tanto  quel  ritratto  che  tutti  volevano  riprodotto  il  loro  sembiante  da  Gemitòò , come 

10  chiamavano.  Ebbe  sì  gran  numero  di  ordinazioni , che  fu  obbligato  di  rifiutarne  pa- 
recchie. In  tale  occasione  conobbe  un  celebre  medico  ; ne  fece  il  busto  e l’espose.  Tutti 
ne  furono  meravigliati,  ed  alla  fine  venne  premiato  con  la  medaglia  d’oro,  premio  che  gli 
era  dovuto  da  lungo  tempo. 

Eseguì  il  busto  del  Duca  d’  Aosta , che  si  degnò  accettarlo  come  un  omaggio  fatto 
alla  gloriosa  casa  di  Savoia,  senza  alcun  compenso,  tranne  una  cordiale  stretta  di  mano 
dell’  affettuoso  principe.  Cominciato  alla  fine  di  un  gran  pranzo  a Parigi , nel  bel  mezzo 
di  280  convitati,  ed  inspiratogli  dal  vino  di  Champagne,  questo  busto  riuscì  di  una  per- 
fetta rassomiglianza. 

Si  è voluto  rimproverare  all’autore  di  avere  riprodotto  con  grande  esattezza  gli  ac- 
cessorii dell’  uniforme , le  spalline,  il  pennacchio  , tutti  gli  ordini  cavallereschi  ; ma  egli 
doveva  fare  così,  perchè  fuso,  come  è,  in  bronzo,  resisterà  alle  ingiurie  del  tempo,  e dopo 
mille  anni  sarà  un  monumento  interessante  della  nostra  istoria  e dei  nostri  tempi. 

Meissonnier  non  poteva  più  distaccarsi  da  lui,  e lo  invitava  a lavorare  nel  suo  studio  ; 

11  che  egli  fece  molto  volontieri,  tanto  più  che  volle  eseguire  la  statuetta  di  Meissonnier 
stesso,  per  lasciargli  un  ricordo  dei  bei  momenti  passati  con  lui.  E questa  statuetta  riu- 
scì di  una  perfezione  e di  una  realtà  meravigliosa.  La  barba  era  imitata  a pennello  , e 
quantunque  le  occhiaie  siano  vuote,  pure  vi  s’indovina  lo  sguardo. 
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Io  ne  ho  visto  una  copia  in  bronzo,  dopo  veduto  il  gran  pittore  a Parigi;  quando  mi 
fu  mostrata  subito  lo  riconobbi  tratto  per  tratto.  L’intelligenza  ed  il  genio  sono  egual- 
mente espressi,  e se  Gremito  non  avesse  composto  altro,  il  suo  nome  resterebbe  celebre  fra 
i grandi  artisti. 

Quando  Meissonnier  vide  la  sua  statua  eseguita  con  tale  perfezione  rimase  serio  e 
cogitabondo. 

— Pagarvi  questo  capolavoro  è impossibile  , ed  io  non  saprei  in  miglior  modo  rin- 
graziarvi del  vostro  lavoro  se  non  col  fare  il  vostro  ritratto,  che  conserverete  come  una 
mia  memoria. 

E Meissonnier  gli  fece  il  ritratto  con  quella  finezza  di  tocco  e con  quella  perfezione 
che  gli  sono  proprie,  e con  questa  piccola  tela  onorava  ed  immortalava  lo  scultore  : pic- 
cola tela  che  vale  50  mila  franchi;  ma  Gemito  non  si  separerà  mai  da  questo  ricordo. 
Non  lo  ha  esposto  neppure  nel  suo  studio  ; solamente  gli  amici , o quelli  eh’  egli  onora 
della  sua  confidenza,  possono  ammirare  il  dono  prezioso,  omaggio  di  un  gran  pittore  ad 
un  grande  scultore. 

Gemito  fece  una  statuetta  in  bronzo,  venduta  a Goupil,  che  destò  l’ammirazione 
di  tutto  Parigi.  Però  un  bel  giorno  gli  venne  l’ idea  che  essa  non  fosse  abbastanza  finita 
e se  la  fece  rinviare  a Napoli,  restituendo  la  forte  somma  che  ne  aveva  ricavata. 

Io  l’ho  veduto  col  bul:no  alla  mano,  occupato  a perfezionare  la  sua  piccola  Cocotte; 
sono  rimasta  meravigliata  di  una  tale  perfezione  nella  cesellatura , e a buon  diritto  po- 
trebbe chiamarsi  il  Benvenuto  Cellini  del  nostro  secolo. 

Questa  statuetta  è lunga  40  centimetri  ; rappresenta  una  donnina,  una  parigina,  del 
genere  di  quelle  che  s’ incontrano  sul  Boulevard  des  Italiens  e i di  cui  piccoli  piedi 
attirano  l’attenzione.  E probabile  che  fossero  proprio  le  estremità  della  persona,  che  fecero 
nascere  l’ idea  di  copiare  l’originale.  Il  piede  è incantevole,  la  punta  appoggiata  al  suolo, 
leggermente  curvo,  aristocratico,  e lo  stivaletto  colle  sue  pieghe  e col  tallone  alla  Luigi  XV 
è già  per  sè  stesso  un  capolavoro  e merita  d’essere  attentamente  osservato. 

La  fisonomia  è dolce  ed  affabile,  ma  non  bella;  copiata  dal  vero,  l’artista  non  ha 
voluto  abbellire  quei  lineamenti  piacevoli,  che  pure  esercitano  un  fascino,  perchè  esprimono 
il  benessere,  la  soddisfazione  interna,  e la  contentezza  della  sua  donnina.  E adagiata  su 
di  una  lunga  sedia;  le  mani  ben  modellate,  con  delle  unghie  ovali,  s’incrociano  sul  petto 
dalle  forme  sode  e lussureggianti. 

La  posa  è naturale,  e la  veste,  quantunque  ben  guarnita  e chiusa,  lascia  indovinare 
le  curve  del  corpo  che  insieme  alla  gamba  appariscono  in  tutto  il  loro  splendore.  La  ve- 
ste è abbottonata  da  un  lato,  ed  i bottoni  e gli  occhielli  sono  perfettamente  imitati. 
Le  pieghe  della  vita  sono  così  naturali,  che  si  può  appena  immaginare  che  sia  un  metallo, 
che  ci  nasconde  così  bel  corpo.  L’orecchio  è ammirabile.  Guardate  quella  piccola  conchiglia 
con  una  lente , notatene  la  forma  graziosa  in  tutti  i suoi  particolari,  che  si  presta  a rac- 
cogliere le  parole  d’  amore,  che  questo . corpo  giovanile  e voluttuoso  deve  ispirare. 
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La  Dormeuse  è coperta  da  una  stoffa  damascata  e soffice  : le  frangie  che  ne  circon- 
dano 1’  estremo  lembo , sembrano  venir  fuori  dalle  mani  del  drappiere , tanto  che  io  ho 
dovuto  guardarle  più  e più  volte,  per  persuadermi  che  fossero  di  metallo. 

Fa  contrasto  a questa  statua  un  Venditore  d’acqua,  fanciullo  del  popolo,  dell’altezza 
di  40  centimetri,  un  garzoncello  in  tutta  la  forza  della  sua  giovinezza  : con  un  sembiante 
biricchino  e spiritoso , mostra  i suoi  bei  denti , gridando  ed  offrendo  ai  passanti  la  sua 
acqua  fresca  e solforosa.  La  movenza  del  capo  è ardita;  con  un  piede  in  avanti,  le  braccia 
stese,  tiene  una  piccola  anfora  nella  mano  ed  un’altra  più  grande  sotto  il  braccio.  Questa 
statuetta  è di  creta  o di  metallo?  toccatela  per  togliervi  da  ogni  dubbio. 

I piedi  sono  modellati  a meraviglia  e ciascun  dito  ha  1’  unghia  rilevata  come  natura 
sa  farla  e Gemito  sa  riprodurla.  I capelli  crespi  del  giovanetto  sono  incolti,  come  sogliono 
portarli  in  realtà  i ragazzi  del  popolo. 

Questa  statua  si  avvicina  alla  scultura  greca  ; donde  appare  che  Gemito  sa  fare  ciò 
che  vuole  e con  una  facilità  straordinaria. 

La  mia  penna  è disgraziatamente  troppo  debole  per  poter  descrivere  tutte  le  bellezze 
dei  lavori  di  questo  artista.  A me  non  resta  che  inchinarmi  dinanzi  ad  un  tale  ingegno 
e attestargli  la  mia  viva  ammirazione. 
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Nacque  a Chieti  l’anno  1852.  Suo  padre,  negoziante  di  chincaglierie,  educava  il 
giovane  Costantino  nella  carriera  commerciale  ; ma  non  era  questa  la  vocazione  del 
figlio.  La  vicinanza  del  suo  compagno  di  scuola  F.  P.  Michetti , lo  decise  a studiare  il 
disegno  e così  insieme  n’ebbero  i primi  rudimenti  dal  maestro,  Marchiani  di  Chieti. 

In  occasione  del  Natale,  il  Barbella  faceva  dei  'pupazzi,  così  detti  pastori  da  presepe , 
e siccome  l’usanza  di  costruire  presepi  è molto  in  moda  presso  noi  del  mezzodì  dell’Italia, 
il  Barbella  ebbe  molto  da  fare  in  questo  genere  di  lavori , al  punto  che  il  padre  ven- 
deva pupazzi  a bizzeffe  nel  suo  negozio  di  chincaglierie. 

La  provincia,  vista  la  vocazione  del  nostro  giovane  Barbella  per  la  scultura,  credette 
bene  fissargli  la  pensione  mensile  di  lire  30  , affinchè  venisse  in  Napoli  a fare  i suoi 
studii.  Recatosi  dunque  nel  1871  all’Accademia  di  Belle  Arti  vi  studiò  due  anni,  e vi 
fece  rapidi  progressi. 

Ritornò  a Chieti  ed  ivi  eseguì  un  gruppo  in  gesso , rappresentante  due  contadinelli 
abruzzesi,  di  grandezza  naturale.  Questo  gruppo  fu  esposto  alla  Promotrice  di  Napoli 
del  1874,  dove  piacque  moltissimo  e fu  acquistato  dalla  Reai  Casa,  per  far  parte  della 
Pinacoteca  di  Capodimonte  dove  si  ammira  tuttora. 

I meriti  di  questo  gruppo  sono  molta  verità  nel  movimento  , molta  grazia  d' insieme 
ed  un  modellare  fresco  e spontaneo.  In  detto  periodo  il  Barbella  eseguì  molte  piccole  e 
svariate  statuette  in  terracotta,  che  trovarono  presto  degli  ammiratori  e furono  subito  col- 
locate ; citiamo  fra  queste  la  Seduzione  ed  il  Bacio.  Sono  sempre  contadini  abruzzesi , 
che  il  Barbella  poetizza  senza  mai  perdere  l’ impressione  della  verità  e dandovi  espres- 
sione e sentimento  tutto  idillico.  Ma  1’  opera  che  gli  dava  maggior  vanto  e successo  , 
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fa  il  gruppetto  in  terracotta  , la  Canzone  cV  Amore  , che  io  chiamerei  le  Tre  Grazie 
abruzzesi. 

Questo  prezioso  gruppetto  fu  dal  Barbella  esposto  insieme  ad  altre  due  stupende  sta- 
tuette all’Esposizione  nazionale  in  Napoli  del  1877.  Egli  ottenne  un  vero  e meritato 
successo  ; la  grazia  del  movimento,  la  fattura  delicata,  la  dolcezza  del  modellare,  l’ avve- 
nenza dei  tipi  rendevano  questo  gruppo  un  vero  gioiello.  Fu  acquistato  dal  conte  di  Ci- 
gliano. Nel  1879,  alla  grande  Esposizione  di  Parigi,  il  Barbella  espose  due  piccole  terre- 
cotte : le  Confidenze  ed  il  Bacio , e ne  riportò  in  premio  la  medaglia  d’argento.  Si  notò 
particolarmente  in  questo  periodo  uno  splendido  gruppo , rappresentante  l’ Innamorato. 
Sono  tre  figurine,  meraviglia  di  plastica  e.  di  sentimento. 

Molti  gruppetti  e figurine  egli  eseguì  pure  per  commissioni  ricevute  da  Londra  e Parigi 
e citiamo  fra  questi  il  Bacio  e Y Amore  fra  due  contadini.  La  grazia  e la  verità  di 

questo  gruppetto  eran  tali  che  1’  autore  fu  richiesto  di  ripetere  il  medesimo  soggetto 

più  volte,  ed  uno  dei  più  riusciti  è proprietà  del  signor  Pulley  di  Londra. 

A Napoli  nel  medesimo  anno  il  Barbella  espose  ancora  tre  statuette  in  terracotta  ed 

una  in  bronzo  , e tutte  queste  sue  squisite  produzioni  furono  subito  collocate  presso  i 
signori  Vonwiller  e Maglione;  di  queste  ultime  citiamo:  il  Sonatore  di  chitarra,  dove 
tutta  l’eleganza  della  forma  e tutta  la  coquetterie  della  plastica  sono  riunite  al  senti- 
mento della  verità.  La  statuetta  è un  vero  gioiello,  e dello  stesso  soggetto  vi  è pure  un 
piccolo  bronzo  graziosissimo. 

Finalmente  all’Esposizione  di  Torino  del  1880,  il  Barbella  espose:  la  Paciera,  le 
Bue  amiche  ed  il  Segreto.  Questi  tre  gruppetti  furono  molto  ammirati  a Torino,  ma 
esposti  in  così  grandi  saloni , lasciarono  sfuggire  molte  delle  grazie  delicate  che  erano 
tanta  parte  del  loro  merito.  Il  gruppo  della  Paciera  era  forse  il  più  degno  di  lode.  Una 
amica  s’ ingegna  di  rappaciare  due  innamorati  : — ecco  il  tema,  sviluppato  splendidamente 
dal  Barbella.  È inutile  ripetere  che  la  grazia  e la  verità  dell’  esecuzione  erano  somma- 
mente ammirevoli;  questo  lavoro  fu  acquistato  dalla  Promotrice  di  Torino  e gli  altri  due 
furono  venduti  al  signor  Pandola  ed  al  signor  Comaglia. 

Caratteri  distintivi  della  scultura  del  Barbella  sono  molta  spontaneità  di  movimento, 
molta  avvenenza  nei  tipi,  ed  un  modellare  vero  e delicato.  Vi  sono  pezzi,  nelle  sue  pic- 
cole sculture  in  terracotta,  che  raggiungono  il  levigato  dell’avorio,  conservando  il  tocco 
spontaneo  della  interpretazione  artistica  della  verità. 

Il  Barbella  ama  il  suo  Abruzzo  nella  scultura,  come  il  suo  amico  e compagno  Michetti 
lo  adora  nella  pittura.  I soggetti  che  sceglie  il  primo  sono  sempre  informati  alla  vita  con- 
tadina abruzzese  ed  egli  ne  sente  tutta  la  dolcezza  e tutta  la  serenità.  È giovanissimo 
e la  sua  evoluzione  artistica  è appena  sul  sorgere  , sebbene  sia  già  così  chiaro  e pro- 
vetto artista,  ed  abbia  già  tanti  imitatori. 


FRANCESCO  JERACE 


Nacque  a Polistema  in  Calabria  nel  1854  da  famiglia  non  ricca,  e deve  a sè  stesso 
quello  che  è.  Venne  in  Napoli  giovanetto,  senza  appoggio  veruno  ; suo  zio  il  pittore  Mo- 
rano non  volle  neanche  riceverlo,  e se  non  avesse  avuto  la  ventura  d’incontrare  il  nostro 
Altamura  tanto  buono  di  cuore,  quanto  eccellente  nell’  arte,  e che  fu  per  lui  vero  padre 
e maestro,  forse  non  avremmo  potuto  ammirare  la  Vieta. 

A tempo  perduto  Jerace  dipinge  pure  ed  i suoi  quadri  non  mancano  di  pregi.  Or 
son  tre  o quattro  anni , mandò  due  quadri  alla  Esposizione  di  Belle  Arti  ed  ebbe  il  ca- 
priccio di  firmare  l’uno  con  un  pseudonimo,  e l’altro  col  suo  vero  nome.  Fu  ammesso  il 
primo  e respinto  l’altro.  Furioso,  corse  all’Esposizione  e con  un  temperino  tagliò  intorno 
alla  cornice  la  tela,  ne  fece  un  rotolo  e la  portò  via. 

Immaginatevi  la  sorpresa  della  Commissione  al  vedere  quel  vuoto!  Fu  fatto  chia- 
mare e gli  si  domandò  perchè  avesse  commesso  quell’  atto  inesplicabile.  Al  che  rispose 
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seccamente:  « Non  avete  volato  il  quadro  firmato  col  mio  nome,  ed  io  non  voglio  la- 
sciarvi l’altro  » . Volse  il  dorso  e se  ne  andò  canterellando. 

Da  tre  anni  la  sua  rinomanza  va  sempre  crescendo  e speriamo  che  continuando  di 
bene  in  meglio  voglia  essere  vera  gloria  della  sua  terra  natale.  Ila  già  saputo  mettere 
insieme  una  piccola  fortuna  di  cui  fa  nobilissimo  uso  ; invece  di  spenderla  in  gozzoviglie 
e peggio,  come  tanti  giovani  artisti  dell’età  sua,  l’impiega  nell’educazione  dei  suoi  fratelli, 
e ne  ha  tre. 

L’aspetto  di  Jerace  è prevenente  e gaio  , un  piacevole  sorriso  ne  rischiara  il  volto  ; 
parla  con  facilità,  nè  manca  di  una  certa  istruzione. 

Chi  è stato  a Torino  dividerà  la  mia  ammirazione  pel  busto  Vieta  , che  raccolse 
T applauso  universale , e fu  premiato  all’  Esposizione.  Questo  busto  è già  stato  venduto 
otto  volte,  e certamente  lo  sarà  ancora  moltissime  altre.  Lo  trovo  perfetto  e specialmente 
il  movimento  della  spalla  è degno  dell’antichità. 

Quantunque  la  scoltura  non  si  presti  come  la  pittura  a rendere  tutti  i sentimenti 
dell’animo,  pure  lo  scultore  ha  un  gran  vantaggio,  perchè  non  deve  pensare  che  alla  bel- 
lezza delle  forme  prima  di  tutto,  e gli  è financo  permesso  di  copiare,  senza  che  nessuno 
pensi  d’accusarlo  di  plagio. 

La  Vieta  ha  per  torso  quello  della  Venere  di  Milo  , e la  testa  è la  bella  riprodu- 
zione di  un  bellissimo  originale,  ed  attira  l’ammirazione.  Le  spalle  ed  il  seno  sono  carne 
morbida , palpitante  di  voluttà  e si  deve  convenire  che  in  questa  opera  c’  è del  greco  ; 
si  ha  quasi  voglia  di  toccarla,  e pare  che  il  dito  dovrebbe  lasciarvi  l’impronta. 

Ma  credete  voi  che  la  Vieta  avrebbe  avuto  lo  stesso  successo,  se  ci  fosse  stata  rap- 
presentata in  abito  accollato  ? 

Di  rimpetto  alla  Vieta,  all’Esposizione  di  Torino,  era  collocato  un  bellissimo  busto,  credo, 
d’Aspasia  ; la  testa  aveva  ammirabile,  e di  una  purezza  veramente  classica , ma  era  ca- 
stamente ravvolta  nella  sua  veste  , e quantunque  fosse  da  tutti  lodata , pure  gli  sguardi 
degli  osservatori  si  volgevano  quasi  istintivamente  sulla  Vieta , la  cui  forma  voluttuosa 
è trattata  con  tanta  disinvoltura,  che  non  lascia  scorgere  che  il  solo  lato  artistico. 

Vidi  pure  un’altra  statua  in  gesso  che  mi  fece  grande  impressione.  Rappresenta  un 
giovane  popolano  di  grandezza  naturale.  Che  naturalezza!  Questo  adolescente  tiene  la  testa 
rovesciata  all’indietro,  il  berretto  sull’orecchio  ed  il  sigaro  in  bocca,  ed  ha  l’aria  di  bur- 
larsi di  tutto  e di  tutti.  Non  potevo  saziarmi  di  ammirarlo.  E il  vero  tipo  del  gamin  di 
Parigi,  o per  meglio  dire  del  biricchino  napoletano. 

La  donna  e il  diavolo  è un  altro  gruppo  che  ammalia.  La  testa  della  donna  è di 
rara  bellezza,  un  ritratto  idealizzato  ; però  mi  permetto  fare  le  mie  riserve  per  il  corpo, 
giacché  le  forme  mi  sembrano  troppo  svelte,  ed  io  amo  che  la  donna  sia  donna. 

Fece  il  busto  della  povera  Principessa  di  Palagonia  ; è per  così  dire  vivente.  La  ri- 
conobbi al  suo  affabile  riso.  Appena  sposa,  morì  nel  fiore  degli  anni. 

Fece  pure  altre  graziose  statuette  come  : Ines , Marion , Sasà  mio,  ecc.,  ecc. 
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Ammirammo  pure  all’Esposizione  di  Torino  il  suo  alto  rilievo,  soggetto  romano , che 
è un  lavoro  di  cui  siamo  debitori  ai  suoi  sentimenti  patriottici. 

Non  ha  guari,  venne  innalzato  in  Germania  un  monumento  ad  Arminio,  condottiero 
de’Cheruschi,  che  nell’anno  nono  dell’èra  volgare  trasse  in  agguato  il  romano  Varo,  e ne 
distrusse  le  sue  tre  legioni.  Sei  anni  dopo,  Germanico  vendicò  Varo  nella  pianura  d’Ista- 
viso  , oggi  Hastenbeck  sul  Weser,  debellando  Arminio  e risaldando  le  catene  che  tene- 
vano schiava  la  Germania  della  potenza  latina.  E questo  il  soggetto  dell’  alto  rilievo  del 
Jerace  e che  pare  un  frammento  della  base  destinata  ad  un  gran  monumento,  perchè  non 
vediamo  che  un  pezzo  di  muraglia,  a cui  stanno  innanzi  tre  soldati  delle  vincitrici  legioni, 
ed  ai  loro  piedi  osserviamo  gli  avanzi  dei  carri,  delle  armi , dei  cimieri,  le  tracce  infine 
della  fierissima  pugna.  Assicurata  appena  la  vittoria , quel  gran  soldato  dalle  forme  er- 
culee , con  la  sua  forte  muscolatura  , si  è fatto  strada  fra  le  rovine  per  potere  scrivere 
con  un  chiodo  sul  macigno  i nomi  delle  vinte  nazioni  e lo  vediamo  in  atto  di  scolpire 
la  parola  Germania. 

Ci  volge  il  dorso,  ed  è fieramente  piantato  con  una  gamba  in  avanti , e col  braccio 
disteso  all’insù,  che  in  verità  non  mi  pare  troppo  naturale,  non  potendo  certamente  scol- 
pire in  quell’attitudine. 

Un  altro  soldato  porta  le  insegne  romane  , guarda  attentamente  ciò  che  fa  il  suo 
compagno.  Un  terzo,  genuflesso,  dà  fiato  alla  tuba  per  glorificare  Germanico,  ed  annunziare 
la  vittoria  a quelli  che  sono  ancora  lontani.  Questo  gruppo  è veramente  artistico,  ha  un 
merito  incontestabile  e riproducendolo  in  marmo  il  giovane  artista  saprà  correggere  i di- 
fetti che  vi  si  trovano.  Le  pose  son  classiche  e bene  scelte.  L’ispirazione  di  questo  gruppo 
gli  è venuta  ammirando  il  gran  quadro  storico  dell’Altamura  : Mario , e che  è la  più  bella 
creazione  dell’illustre  pittore. 

Jerace,  continuando  come  ha  esordito,  ne  son  certo,  piglierà  posto  fra  i migliori  scul- 
tori de’  giorni  nostri  ; lo  che  dal  più  profondo  del  cuore  gli  desidero,  e spero  che  la  sua 
divisa  sarà  sempre  Excelsior  ! 


Artk. 
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Nato  il  28  gennaio  1856  in  Canapiglia  Marittima  (Toscana)  da  poveri  genitori,  venne 
in  Napoli  a studiare  l’arte  dell’intaglio,  e si  allogò  nello  stabilimento  artistico  del  cav.  Emi- 
lio Franceschi  a Capodimonte,  restandovi  circa  sei  mesi.  Vedendo  intanto  il  suo  maestro 
modellare  delle  statue,  nacque  in  lui  il  desiderio  di  applicarsi  alla  scultura;  cominciò  a 
maneggiar  l’argilla,  e ciò  fece  tanto  più  volentieri  che  la  sua  fragile  salute  gl’ impediva 
di  intagliare  in  legno. 

Nel  1877  fece  il  suo  primo  busto,  il  ritratto  di  sua  zia,  metà  del  vero,  che  riu- 
scì di  grandissima  rassomiglianza.  Venne  esposto  alla  Mostra  nazionale  di  Napoli,  e tutti 
gl’  intelligenti  in  arte  predissero  lieto  avvenire  al  giovane  artista.  Seguì  i consigli  del 
Solari  e del  povero  Liberti,  lavorando  sotto  la  loro  direzione. 

Gemignano  aveva  grandi  disposizioni  naturali  ed  imparò  molto  da  sè  solo,  lavorando 
egli  stesso  e vedendo  lavorare. 

Quantunque  non  abbia  seguito  mai  un  corso  regolare  di  studi  è giunto  a scolpire  la 
bella  statua,  grande  al  vero,  il  Progresso  , che  rappresenta  un  ragazzo  in  su  i 12  o i 
13  anni,  che  a metà  inginocchiato  disegna  con  un  bastoncello  delle  lettere  sulla  sabbia. 
Ha  figura  intelligente  e lo  sguardo  attento  a ciò  che  fa.  La  posa  è naturale,  la  linea  del 
dorso  ha  del  carattere,  e la  parte  superiore  del  corpo  sopratutto  è di  gran  merito.  In 
generale  il  movimento  di  tutta  la  persona  è grazioso  e per  un  primo  lavoro  di  quella 
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grandezza  è veramente  ammirevole  , e ci  dimostra  il  talento  dell’  autore.  Fu  mandato 


Se  Gemignano  continuerà  a studiare  , certamente  non  sarà  lontano  il  giorno  che  si 
parlerà  molto  di  lui,  tanto  più  che  sa  scegliere  i suoi  soggetti,  e sviluppare  il  suo  pen- 
siero eseguendoli. 

Ha  fatto  molti  busti  e ritratti,  tutti  di  stupenda  rassomiglianza  e fra  gli  altri  il  suo, 
che  è stato  comprato  dal  duca  di  Melito,  il  quale  possiede  pure  un  altro  suo  lavoro 
intitolato:  Mi  fate  ridere,  che  fu  molto  ammirato  all’Esposizione  di  Torino  del  1880. 

Il  Gemignano  è povero,  non  lo  nasconde,  e se  una  mano  amica  venisse  in  suo  aiuto, 
certamente  giungerebbe  più  presto  alla  meta  prefìssasi.  Per  soprassello  è pure  modestis- 
simo, e questo  ci  è arra  del  suo  merito  reale,  che  gli  assicura,  ne  siam  certi,  un  posto 
onorevole  fra  gli  artisti  contemporanei. 


all’  Esposizione  mondiale  di  Melbourne  , dove  ebbe  la  meritata  sorte  di  ottenere  il  terzo 
premio. 


» 
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